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La Posmodernidad surge a mediados del siglo XX con constantes cambios dentro de la 
sociedad y la comunicación, y teniendo como eje principal  su contraposición al 
pensamiento Moderno, que manifestaba su exaltación a la razón, un optimismo 
racionalista y la inclinación por los sistemas y las teorías.  
 
El desplazamiento de los conceptos modernos por un pensamiento maleable y 
desencantado de los sistemas absolutistas da lugar a la Posmodernidad, o el fracaso del 
proyecto Moderno. Esta perspectiva es una imagen pesimista y crítica de la sociedad, 
inclinada por lo irracional y flexible, que se vislumbra no tanto como una propuesta 
teórica ni como un nuevo modelo de sociedad, sino como reveladora del estado actual de 
las sociedades, y se proclama como la introducción al principio de interpretaciones 
opuestas  y  deconstrucción de la razón. 
 
Las vanguardias promulgaban revolucionar la sociedad por medio del arte, eran un 
medio para la crítica y la expresión, creyentes en la razón. La posmodernidad también 
hizo mella en este sentido, desencantada por aquel arte revolucionario, promulgó un arte 
en el cual todo estaba permitido y era accesible a todo el mundo. 
 
El cine, también fue parte de este proceso. Inició con el siglo XX, la llamada época 
clásica, luego se fue inclinando hacia lo moderno, y en la década de los años 70 dio un 
nuevo paso, hacia lo posmoderno, tomando como iniciativa los mismos parámetros que 
conformaban el pensamiento posmoderno: critica de la razón e inclinación por la 
dispersión, lo múltiple y fragmentario. 
 
El Cine Posmoderno toma como base su descontento hacia aquellas vanguardias; o se 
trata de acoplar a ellas para darles un nuevo enfoque, realizando mixturas e inclinándose 
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por la sensibilidad hacia la diferencia y la pluralidad, además de la exaltación de la 
subjetividad y del individualismo.  
 
Por otro lado, la sociedad de consumo basada en la tecnología y los medios de 
comunicación, plantea nuevas bases referenciales, con esto se acoplan distintas 
narrativas y se fusionan, esto es llamado intertextualidad por el Arte Posmoderno. 
 
Con el tiempo se han ido colando diversidad de elementos, unas veces en línea y otras 
totalmente contrapuestos, entre los que están el eclecticismo, la cita, la fragmentación, el 
relato no lineal, que no son más que un reflejo de la teoría posmoderna, que al 
promulgar la inexistencia de un orden totalitario, ha desembocado en fragmentos 
tomados de distintas épocas y lugares, que en el cine ha producido un juego con el 
exceso, los límites de la mostración, lo kitsch y la valoración de la cultura pop. 
 
El Análisis realizado al cine Posmoderno, se torna entonces, esencial porque es en donde 
confluyen todos los tipos de lenguajes audiovisuales, y es en su observación detenida en 
donde podemos aprender sobre los distintos elementos y componentes de la imagen. El 
objetivo primordial del documental es mostrar imágenes de corte posmoderno que 
permitan analizar de manera crítica los contenidos narrativos, discursivos, estéticos y 
visuales, permitiendo de ésta manera que los estudiantes de los niveles superiores de 
Comunicación Social de la Universidad Politécnica Salesiana tengan a su disposición 
elementos que refuercen los conocimientos. 
 
Se ha hecho una selección minuciosa de películas que se ajustan a los conceptos, estilos 
y tendencias del Cine Posmoderno, complementándose todas ellas con el uso de 
animaciones que hacen del aspecto visual un recurso fuerte para la explicación y 




Al realizar la validación por medio de grupos focales se cumple otro de los objetivos que 
permite los cambios que se deben realizar para la mejor comprensión del contenido, 
tanto visual como textual. Con ello se ha tratado de retirar las posibles falencias, 
tomando en cuenta cada una de sus opiniones, siguiendo para ello un sistema de 
tabulación y análisis de resultados.  
 
Para alcanzar el fin educomunicativo se ha realizado una “guía educomunicativa”, en la 
cual se enumeran todos los pasos a seguir para el análisis y comprensión del mensaje. En 
ella se señalan las actividades que el profesor debe realizar en clase con los estudiantes; 
y en el marco teórico se ha tratado de abarcar la totalidad de temas que comprenden la 
posmodernidad, esta visión integradora que permite la coexistencia de la multiplicidad y 
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CAPÍTULO I: COMUNICACIÓN, 





















Comunicación es una palabra polisémica, es decir, de varias acepciones y definiciones; 
relacionada a distintas ciencias. En fin comunicación es la relación entre individuos para 
poner en común sentidos y significaciones. 
 
Podemos acotar que la comunicación humana surge como una necesidad social, la cual 
establece códigos, signos y señales. 
 
Cuando se piensa en comunicación humana se alude al lenguaje, esto encierra tanto lo 
oral,  escrito, signos, símbolos, con lo cual este concepto se hace bastante amplio. 
 
Si consideramos el concepto de comunicación desde un sentido amplio, 
nos referiremos a seres vivientes que se relacionan con su entorno, 
pero desde el lenguaje científico nos referiremos a seres relacionados 
entre sí y capaces de expresar procesos y situaciones interiores, de dar 
a conocer circunstancias u animar a otras criaturas a un 
comportamiento específico.1 
 
Los seres humanos son capaces de entenderse, relacionarse y tener la facultad de 
exteriorizar a través de un lenguaje diverso, su sentir más íntimo. Los seres humanos son 
talentosos, es decir, pueden formar criterios de lo que los rodea y expresarlo a través de 
la comunicación. 
                                                          
1  WATZLAWICK, Jack. Teoría de la Comunicación Humana.  Segunda Edición. Editorial Heder. 




Es por eso que pueden informar y ser informados del mundo que los rodea y plantear 
nuevas situaciones que les permitan expresar esa cualidad llamada comunicación.  
 
Para María del Socorro Fonseca, “comunicar es llegar a compartir algo de nosotros 
mismos. Es una cualidad racional y emocional específica del hombre que surge de la 
necesidad de ponerse en contacto con los demás, intercambiando ideas que adquieren 




La comunicación es importante porque permite al ser humano “formar grupos, coordinar 
actividades dentro de esos grupos, formar adjetivos, dar a conocer costumbres, leyes y 
formas con el objeto de formar una cultura y posteriormente compartirla con otros”3. 
 
La comunicación es un proceso que posibilita transmitir ideas o bien símbolos, por actos 
físicos o también virtuales; en los primeros están los gestos o sonidos, y en lo virtual el 
uso de tecnologías, cuyo objetivo es la comprensión de un mensaje por el receptor, para 
lo cual se necesita de un código común. De esta manera el mensaje puede ser 
comprendido y existe una retribución mutua.  
 
Los elementos a considerar son los siguientes: 
 
 Emisor, es quien tiene la necesidad o posee información que quiere compartirla 
con otras personas. 
 Código, es un sistema de signos y reglas de los cuales se vale el emisor para 
elaborar su mensaje, y tiene que ver con el lenguaje conjuntamente con la 
información que posee. 
                                                          
2
 FONSECA, María del Socorro. Comunicación Oral Fundamentos y Práctica Estratégica. Primera 





 Mensaje, es la información que el emisor ha codificado para ser transmitida por 
distintos medios como el habla, gestos, escritura, movimientos corporales, etc., 
que va a llegar a un receptor. 
 Canal, es el medio formal de comunicación entre un emisor y un receptor, 
pueden ser cartas, películas, conferencias, mails, etc.  
 Decodificar, que implica la interpretación del mensaje enviado por el emisor. 
 Receptor, es la persona que recibe el mensaje a través del canal utilizado por el 
emisor, quien tiene el objetivo último de retribuir aquella información con otra, 
dando origen al proceso de retroalimentación. 
 Existen circunstancias que rodean al hecho comunicativo denominadas Contexto 
Situacional, que contribuyen a la interpretación del mensaje por parte del 
receptor; también el ruido, que es un elemento que de una u otra manera puede 
perjudicar la comprensión final de dicho mensaje.  
 














La comunicación cobra valor cuando aparecen los Medios de Comunicación Masivos, 
esto sugiere que la comunicación no puede ser estudiada desde una sola ciencia, necesita 
el aporte de ciencias como la antropología, filosofía, sociología, lingüística entre otras 
afines.  
 
Existen grandes exponentes de la comunicación, quienes aportaron sus conocimientos al 
desarrollo y enriquecimiento de esta ciencia. Tenemos a Laswell quien por medio de su 
teoría de las 5 preguntas (¿Quién dice qué a quién?, ¿por qué canal? y ¿con qué efecto?), 
llevó  a la comunicación de masas a un nivel más amplio, como fuente de estudio y 
ciencia.  
 
Shannon y Weber aportan con un nuevo modelo de comunicación, en el cual menciona 
que dentro del flujo normal de la comunicación existen ruidos, los cuales pueden 
interrumpir la información, o hacer que ésta llegue de manera tergiversada, para evitar 
este proceso el receptor cae en la redundancia para poder entender el mensaje. 
 
Por todo lo que conlleva la comunicación existen Paradigmas, que se los define como 
cualquier tipo de modelo que pudiera servir o contribuir en el desarrollo de la 
información, es así que a través de la Escuela de Frankfurt se explicaran los procesos 
sociales y de comunicación, que permiten analizar las reacciones de los diferentes 











1.1. PARADIGMAS COMUNICACIONALES. 
 
1.1.1. ESCUELA DE FRANKFURT Y TEORÍA CRÍTICA. 
 
En 1924 se crea, como parte de la Universidad de Frankfurt, el Instituto para la 
Investigación Social. Uno de sus fundadores fue Max Horkheimer, quien se uniría a 
grandes pensadores como Adorno y Marcuse.  
 
Los trabajos producidos por la escuela de Frankfurt se conocen como Teoría Crítica, 
esta teoría permite tomar posturas ideológicas de cambio y beneficio de una sociedad 
consumida por los medios, la llamada sociedad de masas. “Se trata de una teoría que 
aspira a denunciar la irracionalidad en la historia y en la sociedad”4.  
 
Se puede analizar de manera crítica una realidad dejando de lado los pensamientos 
positivistas
5
 que dicen que los hechos son el único aspecto de la realidad, así una crítica 
del entorno se manifiesta a través de una realidad, “es” y “debe ser”. 
 
La teoría crítica tiene tres características principales, que son: la negatividad, la 
mediación y la praxis. A continuación un cuadro sinóptico con el detalle de cada uno de 





                                                          
4
 MUÑOZ, Blanca. Escuela de Frankfurt. Primera generación. http://www.psiconet.com/foros/psa-
marx/teoriacritica/generacion1.htm 
5
 El Positivismo es una corriente o escuela filosófica que afirma que el único conocimiento auténtico es 
el conocimiento científico, y que tal conocimiento solamente puede surgir de la afirmación positiva de 












Fuente: Los Autores. 
 
La negatividad de la teoría crítica. Adorno propone una dialéctica negativa a través de la 
cual afirmará que no todo lo real es completamente racional, es decir que el sujeto está 
expuesto a plantearse cuestionamientos de su entorno, y lo que para unos es racional 
para otros no lo será. Ahora bien al hablar de utopía, cualquier cuestionamiento está 
expuesto a las variantes del futuro ya que no se puede saber que podría “ser”; además, 
para poder criticar el presente es necesario plantearse una visión lógica del “deberá ser”. 
 
La mediación de la Teoría Crítica. Se somete a que “todo conocimiento está 
determinado por mediaciones, porque la producción teórica no puede existir 
independientemente de los procesos socio-históricos y económicos dentro de los cuales 
han surgido”6. Esto significa que el contexto histórico determina el objeto y la finalidad 
de toda investigación, de manera tal que ninguna teoría puede ser imparcial sino que está 
delimitada por diferentes intereses. Además, el investigador no puede ser una parte 
ajena, siempre será parte del objeto social investigado. 













Dentro de la Praxis de la teoría crítica se puede hacer una referencia válida, es decir, que 
para Marcuse, el problema de la objetividad histórica requiere juicios de valor, lo que 
implica estar al servicio del desligue humano que concluye con una praxis liberadora. En 
síntesis, los dos polos de la teoría crítica son razón y praxis. 
 
Podemos añadir que la cultura de masas es el producto de una sociedad de consumo, 
consiguiendo a gran escala la producción de sueños, ideas, ilusiones y talentos. Todo es 
pensado en función de la cantidad de producción, es decir, que la ciencia y los 
conocimientos son elaborados a través de estereotipos y de estrategias de mercado. 
 
Dentro de los medios de comunicación, la teoría crítica permite una visión más 
destacada, ya que la interpretación de los mensajes tiene un alto contenido de poder, 
además es posible considerar que la visión del mundo que los medios exhiben será para 
subordinar y tener el poder de las audiencias. Es posible ver en los mensajes mediáticos 
una interpretación irreal del mundo, de tal manera que, actuando como instrumento de 




La Educomunicación es el espacio en el que se enlazan la educación y comunicación 
para la formación de personas activas y creativas, con la cual los medios de 
comunicación tengan un papel fundamental que desempeñar. Es un “nuevo paradigma 
que quiere facilitar los procesos educativos mediante el conocimiento y la utilización de 
los más diversos sistemas de comunicación y significación”.7 
 
                                                          
7
 PEREIRA, Alberto. “Semiolinguística y Educomunicación”. FEDUCOM, Quito-Ecuador, 2002. 
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Se trata  de crear una conciencia crítica conjuntamente con el desarrollo de actitudes 
activas y creativas en los educandos, además de valerse de los medios comunicativos 
necesarios para que esto se lleve a cabo. 
 
La Educomunicación abarca muchos conceptos dentro de los cuales están: 
 
- La educación sobre el papel de los medios de comunicación en la 
sociedad, desarrollo de las capacidades comunicativas de las 
personas para la creación de sus propios mensajes alternativos. 
- Creación de productos mediáticos para la educación,  
- Desarrollo de la capacidad educativa del uso de los medios en 
procesos de aprendizaje,  
- Educación a través de los medios de comunicación, etc.8 
 
El proceso de la Educomunicación debe hacer de los estudiantes ciudadanos adictos a la 
prensa, radio y a la televisión, para que sean capaces de ganar, responsablemente, la 
libertad y la participación en la sociedad. “Y este debe ser el principal objetivo de la 
escuela en los tiempos modernos: educar ciudadanos para la vida, capaces de recibir de 
una manera crítica los mensajes de los medios de comunicación”.9 
 
2.1. EDUCACIÓN Y COMUNICACIÓN. 
 
Es necesario, en primer lugar, hacer una distinción entre educación y comunicación, ya 
que existen diversos paradigmas y teorías que los tratan, pero no todos se han tomado 









 NARANJO, Paulina y TAPIA, Diego. “La Educomunicación: Un desafío para el cambio”. 
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En educación se perfilan dos modelos: 
 
El primero es el transmisor, que concibe a la educación como una transmisión de 
conocimientos a ser memorizados por los estudiantes, que se toman como simples 
receptáculos de información. “Es el modelo típico de la clase frontal, con el docente al 
frente y los alumnos escuchando, para después ser evaluados por la literalidad con que 
repiten y reproducen lo escuchado”10. 
 
El segundo es el “que pone como base del proceso de enseñanza/aprendizaje la 
participación activa de los educandos, que los considera sujetos de educación y no 
objetos-receptáculos” 11 . Este es el modelo más adecuado y del que se vale la 
Educomunicación para realizar los nuevos procesos de aprendizaje. 
 
De igual manera, la comunicación se puede ubicar en dos modelos similares a los de la 
educación, ya que en el primero entiende a la comunicación como una transmisión 
unidireccional de mensajes que se condensa en la formula: Emisor-Mensaje-Receptor, 
fácilmente equiparable con el primer modelo de la educación. En el segundo modelo la 
comunicación está definida como un dialogo en un espacio en el que se reemplazan a los 
emisores y receptores por “interlocutores” (correspondiente al segundo modelo de 
educación).  
 
Es con las conceptualizaciones de educación y comunicación dialógica que se va 












2.2. AUDIOVISUALES: INSTRUMENTOS DE LA EDUCOMUNICACIÓN. 
 
Se ha visto en la actualidad que niños y jóvenes dan más realce a lo que se muestra en la 
televisión, cine y radio  que a lo que ven en los establecimientos educativos, por ello es 
necesario impartirles conocimientos en este sentido, crear esa conciencia crítica  y 
plantear los medios audiovisuales como auxiliares pedagógicos y como objeto de estudio 
en sí mismos, porque “una sociedad bien informada será siempre una sociedad más libre, 
más justa y más democrática”12. 
 
Creando esa criticidad, esta lectura entre líneas de los mensajes audiovisuales, se plantea 
un nuevo modo de ver a los medios de comunicación, otorgándoles funciones 
específicas con las cuales el estudiante pueda valerse para la vida en sociedad. “Esta 
pedagogía debe estar basada en la incorporación total de la prensa, radio, cine y 
televisión como nuevas materias del currículo para evitar que tan sólo unos cuantos 
profesores las traten de manera anecdótica y como complemento de otras asignaturas” 13. 
 
Es ineludible convertir a todos los medios en objetos de estudio, y para ello dar a 
conocer su historia, géneros, los estilos, mecanismos de información, códigos y 
mensajes, para abarcar así toda la amalgama de posibilidades, teniendo en cuenta con 
ello la llamada “escuela paralela”, que se refiere al conjunto de “medios de 
comunicación, motivación y conocimiento que la civilización industrial pone a 
disposición del niño y el adulto fuera del medio escolar” 14 , pero que no es 
específicamente para educar, sino para entretener, y es la escuela, o una conveniente 















3.1. SURGIMIENTO DE LA POSMODERNIDAD. 
 
La posmodernidad se puede decir que comienza a mediados del siglo XX con constantes 
cambios dentro de la sociedad y la comunicación, permitiendo que la modernidad sea 
vista como un proceso inválido frente a las nuevas propuestas y tendencias actuales. 
 
Para poder comprender los procesos de la posmodernidad, se tiene que entender qué es 
la Modernidad, conociendo que esta pone a la razón como eje principal de las 
concepciones sociales: “apego y exaltación de la razón, optimismo racionalista, tiempo 
de teorías y sistemas” 15 ; la Modernidad es la época de regocijo de la razón; todo 
pensamiento o sistema está basado en su absolutismo.  
 
Además, “la modernidad puede ser catalogada como la afirmación de que el hombre es 
lo que hace, por el despliegue de la ciencia, la técnica y la administración al servicio de 
la producción.”16  
 
Es así que la posmodernidad surge en el pensamiento y constante evolución de las 
tendencias, además afirma Jean François Lyotard que “la Postmodernidad representa el 
fin de la modernidad o el fracaso del proyecto moderno. Esta perspectiva es una imagen 
pesimista y crítica de la sociedad. La modernidad se consideraba altamente racional y 
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Es decir, el surgimiento de la posmodernidad no es más que el desplazamiento de todos 
los conceptos modernos, creando de esta manera un pensamiento maleable y en 
ocasiones abstracto. La posmodernidad nace a través de la recuperación de lo 
inimaginable o conjuntamente con  los medios masivos o de la expresión absurda del 
que lo expresa.  
 
La postmodernidad es un conjunto de propuestas acerca del estado actual de las 
sociedades. En consecuencia, no es una propuesta teórica ni tampoco es un nuevo 
modelo de sociedad, ideal o utópica. Devela una realidad actual que sirve de marco de 
referencia para interpretar determinados fenómenos sociales. 
 
A partir de todos los acontecimientos, tenemos que recalcar que varios han sido los 
conceptos que se han desplegado en torno al tema, tales como posmodernismo, no como 
un estilo sino como una cultura dominante. 
 
El posmodernismo intenta superar limitaciones, entendiendo por estas las expresiones de 
la modernidad; y sin duda es la manifestación de reacciones frente a la intensidad de lo 
real. 
 
3.2. LA NEGACIÓN DE LA MODERNIDAD. 
 
Sabiendo que la Posmodernidad es la negación de todas las concepciones de la 
Modernidad, se puede decir que la Posmodernidad es la introducción al principio de 
interpretaciones opuestas  y  deconstrucción de la razón.  
 
La Postmodernidad significa la revolución del individualismo, frase expuesta por 
Lipovetzky, es decir que las sociedades sólidas y homogenizadas se convierten en 
sociedades fragmentadas, siendo como eje principal el yo ante el nosotros. La sociedad 
22 
 
se torna consumista, el individuo está centrado en sus propias emociones, da prioridad a 
lo privado y reduce lo emocional en el espacio público. 
 
Con el desencanto de lo Moderno, la Posmodernidad deja que el individuo sea capaz de 
crear negaciones de su entorno, sus ideas, sus creencias, su cultura; de esta manera “la 
sociedad postmoderna no tiene ni ídolos ni tabúes, ni imágenes gloriosas de sí misma, ni 
proyecto movilizador alguno. Está regida por el vacío, un vacío que no comporta ni 
tragedia ni apocalipsis. El encanto de estar desencantados”18. 
 
El pensamiento posmoderno, otorga un rol más activo a individuos y actores sociales ya 
que se permite actuar en pro de un proceso beneficioso para la visión de cultura, 
sociedad e ideología, y  reflexionar sobre lo que sucede en el mundo. 
 
Al hablar del desencantamiento, se pueden establecer diferencias entre el paso de la 
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Fuente: Los Autores. 
 
3.2.1. PENSAMIENTO DÉBIL. 
 
La razón se convierte en un instrumento no absoluto, ni transparente, ni único, es decir, 
se renuncia a los saberes. El conocimiento es ahora un pensamiento débil, el cual está 
vulnerable al cambio, a la negación, a la duda. Vattimo cree que el paso de lo moderno a 
lo postmoderno es el paso de un pensamiento fuerte a un pensamiento débil, 
entendiéndolo como “aquel que rechaza una fundación única, última, normativa”19. Se 
aclara que, para Vattimo, al rechazar ese pensamiento único, se da paso a la construcción 
de diferentes miradas, capaces de adaptarse a las realidades y a la actualidad, además 
que las ideas de la postmodernidad y del pensamiento débil están relacionadas con el 
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área multimedia, la cual permite que los medios tecnológicos sean los que intercedan 
entre pensamientos y decisiones. 
 
"Frente a una lógica férrea y unívoca, es necesidad dar libre curso a la interpretación; 
frente a una política monolítica y vertical de partido, la necesidad es apoyar a los 
movimientos sociales trasversales; frente a la soberbia de la vanguardia artística, la 




En la actualidad se puede dar cabida a un pensamiento que interprete las situaciones y 
circunstancias sin discriminación, y dar mayor importancia a las nuevas alternativas que 
se presentan en la sociedad.  
 
3.2.2. EL RELATO. 
 
Para poder comprender qué es un Relato, se debe entender que es un Metarrelato 
primeramente. En la terminología de Lyotard, un Metarrelato “es una gran narración con 
pretensiones justificadoras y explicativas de ciertas instituciones o creencias 
compartidas”.21 
 
El Metarrelato es un gran sistema y se refiere a regímenes e ideas totalizadoras, propias 
e inherentes a la Modernidad. En la Posmodernidad se da cabida a los simples Relatos, 
es decir a ideas pequeñas, simples y concretas, e infinidad de ellas; coexisten porque son 
formas de ver el mundo de cada persona o sociedad, sin que exista alguna que deba 
acaparar a las demás. 
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3.2.3. POLITEÍSMO DE VALORES Y CONSENSOS BLANDOS.  
 
Para la posmodernidad, la inexistencia de los valores absolutos es la existencia de la 
exaltación de la vida, es decir, hay que vivir el ahora sin que las reglas sean un obstáculo 
para la realización de la voluntad. 
 
Al llegar a una casi liberación de la voluntad se tienen que conseguir consensos blandos, 
es decir,  ni fuertes, ni definitivos, ni universales. Ya no existen los consensos 
temporales; es la solución de la existencia de valores lo que predomina. 
 
Esta “ética débil y provisional”, es la única que respeta al hombre en lo que tiene de 
particular, de imprevisible y, en el fondo, de infinito; cada quien tiene su particular 
forma de ver el mundo y mientras respete a los demás y su espacio, puede creer y hacer 
lo que mejor crea conveniente para él. 
 
3.2.4. HISTORIAS PARCIALES.  
 
En la época posmoderna no existen horizontes históricos ni una visión que vaya más allá 
de la propuesta. Esto se debe a que los Mass Media saturan de información que no 
perdura mucho tiempo, provocando que los sujetos no puedan reflexionar. 
 
La historia ya no cumple un papel predominante para las civilizaciones; es fugaz y poco 
interesante para las generaciones presentes. Las personas ya no son entes creadores de 
una historia y menos co-participes de la misma, viven en un medio en donde la historia 




Se crean historias sin que la propia historia sea la que perdure a través de la conciencia 
humana, ya no se es un todo histórico; los individuos son creadores de una historia 




En la Modernidad reinaba lo universal, pero en la Posmodernidad esa apreciación se 
convierte en lo que hoy se llama Fragmento, que equivale al Individualismo. Posee un 
lema: “el mínimo de coacciones y el máximo de elecciones privadas posibles; el mínimo 
de austeridad y el máximo de deseo”.22  
 
Es una cultura del individuo centrado en la propia realización emocional; una carrera 
que da prioridad a lo privado y reduce lo emocional en el espacio público; lo 
fragmentado en lo posmoderno es el no compartir nada con el otro, es decir, se vive 
rodeado de sujetos con los mismos intereses, entre otras cosas, pero la carrera del “yo”, 




Los microgrupos son agrupaciones de personas con los mismos intereses, tendencias, 
ideologías y culturas. En la posmodernidad se aceptan estos grupos antes ocultos, con lo 
que se posicionan en la sociedad. La posmodernidad produce heterogeneidad, se crea un 
vaivén de masificación de grupos que buscan un interés común. Para Maffesoli “la 
constitución de los microgrupos es la expresión más acabada de la cultura de masas”23.  
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 VALANSUELA, José Manuel. El color de las sombras. Segunda Edición. Editorial Juan Pablo, 
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3.3. EFECTOS DE LA POSMODERNIDAD. 
 
Los efectos de la posmodernidad son evidenciados en las manifestaciones de arte, ya sea 
en la arquitectura, pintura, literatura, entre otras expresiones artísticas. El artista 
postmoderno afirma que el arte habla del arte, no pretende hacer una labor social, es 
decir que su manifestación toma en cuenta un sentimiento base que lo impulsa a 
expresarse. 
 
Los artistas postmodernos no plantean nuevas ideas, tan sólo reinterpretan la realidad 
que les envuelve mediante repeticiones de imágenes anteriores. La incapacidad del arte 
para transformar la vida cotidiana produce la repetición del arte en el arte mismo, y se 
asume como fracaso artístico. 
 
El arte postmoderno defiende la cultura popular, la hibridación, el “nomadismo”, la 
“deconstrucción”, creando una miscelánea de estilos, cayendo en la repetición y la 
reinterpretación y dando como resultado el “pastiche”, que es la mezcla e imitación de 
estilos, concepto que los postmodernos asumen con orgullo y lo vuelven suyo. 
 
Los artistas postmodernos recurren al arte clásico; asimismo mezclan imágenes del arte 
tradicional con el cómic, el grafiti, imágenes publicitarias o de medios de comunicación 
de masas. Claramente se puede tomar en el arte posmoderno elementos de técnicas 
anteriores y crear nuevos conceptos de expresiones anteriores. 
 
Sé aplicó el término “postmoderno” inicialmente en la arquitectura a mediados de los años 
70´s. Durante esos años la tendencia de los arquitectos era la de experimentar nuevas 
técnicas, formas dinámicas, materiales, etc. Es así que la arquitectura en la 
posmodernidad toma un nuevo rumbo en el cual las formas y figuras simétricas se 
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convierten en expresas manifestaciones de las formas, es decir se deconstruye la simetría 










Además se puede mencionar que una de las características de la arquitectura 
posmoderna es construir en lo construido, es decir derrumbar un edificio funcional para 
construir otro.  
 
 
En los años 80, el arte postmoderno pasó a reflejarse en otras formas artísticas como la 
pintura, la escultura, el videoarte, el cómic, el diseño, etc. Las primeras obras que 
mostraron esta tendencia fueron las de artistas que añadieron elementos populares a sus 
obras. 
 
4. EL CINE. 
 
4.1. NARRATIVA FÍLMICA. 
 
4.1.1. UNIDADES NARRATIVAS. 
 
Un producto cinematográfico, básicamente es una historia contada con imágenes de 
forma rápida y sucesiva, a razón de 24 cuadros por segundo y la adición de sonidos 
organizados, creando la llamada “ilusión de movimiento”, es decir la percepción visual 
de que se están viendo imágenes que se mueven. El cine posee una estructura propia y 
determinada por varios factores encadenados y seriamente estudiados con minuciosidad 
para que el proyecto llegue a tener éxito como tal. 
 
Frente a la narración literaria, la narración fílmica se basa "grandemente en la 
mostración directa de los hechos; apela más a la percepción audiovisual directa que a la 
evocación imaginativa de la palabra”24. Consecuentemente, la narración fílmica se presta 
más a la acción y sobre todo a la acción interactiva entre personales. Tiene dificultad 




para la presentación de estados interiores, y lo visual es de una contundencia que 
subordina los otros factores perceptivos. 
 
Lo visual en el cine tiene distintos niveles, que van en forma de escalera, siendo la 
imagen su elemento básico y primordial. 
 
La imagen es la materia prima fílmica y, no obstante, una realidad 
peculiarmente compleja. Su génesis está caracterizada por una 
profunda ambivalencia: es el producto de la actividad automática de un 
aparato técnico capaz de reproducir con exactitud y objetividad la 
realidad que se le presenta, pero al mismo tiempo esta actividad está 
dirigida en el sentido preciso querido por el realizador. La imagen así 
obtenida es un dato cuya existencia se sitúa a la vez en varios niveles 
de la realidad, y en virtud de cierta cantidad de características 
generales.25 
 
Toda imagen extraída de un film carece de sentido, pues no es más que un fragmento 
estático e inerte de una continuidad que adquiere todo su significado en su desarrollo 
temporal. “La imagen tiene un contexto cinematográfico integrado a una continuidad 
temporal y eso determina su significado” 26. Además, posee un contexto mental del 
espectador, quién dará su propia interpretación de lo que ve en pantalla. 
 
Ahora bien, el conjunto de imágenes, los 24 fotogramas por segundo, forman un plano 
que es un bloque de espacio y tiempo ficticio construido para una película; se da al 
organizar de una manera adecuada varios elementos y colocarlos dentro del encuadre de 
la cámara. Por ello, de acuerdo con la relación de distancia y tamaño entre la cámara y el 
motivo, se pueden distinguir muchos tipos de planos, por ejemplo: Plano General, Plano, 
Medio, Plano Medio Corto, Plano Detalle, etc. 
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La escena es una serie de planos que forman parte de una misma acción o ambiente 
dentro de un espacio y de un tiempo concretos; las escenas son distintas, pero todas 
juntas o debidamente ordenadas tienen un sentido, y la secuencia es una serie de escenas 
que forman parte de una misma unidad narrativa.  
 
El plano-secuencia es un plano de mucha duración que “se convierte por sí mismo en 
una secuencia; es una secuencia que se rueda en un solo plano, en una única toma y que 
conserva las unidades espaciales y temporales”27. El conjunto de todas las secuencias 
son las que forman el producto cinematográfico en sí. 
 
4.1.2. LA ESTRUCTURA NARRATIVA DE UN FILM 
 
 
Bordwell y Thompson definen a la narrativa como “una cadena de acontecimientos con 
relaciones causa-efecto que transcurren en el espacio y tiempo”28. En toda narración, 
existe una instancia que presenta una historia desde un punto de vista determinado, y 
donde no deja de ser un conjunto de acciones, personajes, espacio y tiempo. Es esta 
estructura narrativa la que decide cómo inciden en el espectador los elementos 
seleccionados, siendo para ello fluida y tratando de que todo esto mantenga el interés del 
espectador. Esto vale tanto para la película en sí como para todas y cada una de sus 
secuencias, y es precisamente este hecho el que define una parte del relato como 
secuencia.  
 
Existe una estructura narrativa básica que se puede evidenciar en casi todas las películas 
argumentales, que ha sido heredada del cine norteamericano, se la llama “estructura 
narrativa clásica” y consta de: planteamiento, desarrollo o nudo y desenlace.  No es 
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necesario que sigan este orden en cada una de las películas, pero no por ello quiere decir 
que las etapas no estén ahí. Entonces, se tienen algunas que empiezan por el final o que 
dan la sensación de que están compuestas de retazos desconectados, pero si se realizara 
un estudio minucioso de aquellas, se caería en cuenta que, efectivamente, cada uno de 
estos puntos se encuentran efectuados a cabalidad.  
 
Cada etapa tiene sus propias características, que se deben cumplir para que el interés del 
espectador no disminuya y además para que la historia pueda resultar comprensible. El 
paso de un conjunto de encuadres a otro lo marcará la acción. Se verá de qué se trata 




En el planteamiento se introducen a los personajes en la historia y se los contextualiza 
mediante situaciones concretas. En pocos minutos se da un suceso llamado detonante 
que pone en marcha el relato; se trata de algo que afecta al personaje, algo que le obliga 
a actuar, es como una misión o un problema sobre el cual debe actuar decididamente. 
 
Es preciso que contenga tensión emotiva, carácter visual, dinamismo, para que capte la 
atención. También debe presentar el conflicto, los personajes que  intervienen, sus 
problemas y lo que constituirá el núcleo de atención de todo el desarrollo argumental. 
 
Este detonante puede marcar claramente la línea de acción del relato, lo que haría que el 
espectador sepa ya de qué se va a tratar la película, o también puede suceder que de 
improviso surja u ocurra algo que dé un giro a los acontecimientos o los acentúe. Esto se 
llama punto de giro e introduce al protagonista en una situación inesperada que será la 





4.1.2.2. DESARROLLO O NUDO. 
 
El punto de giro da inicio al desarrollo o nudo de la historia, en el que el personaje 
intenta conseguir su objetivo por todos los medios y se encuentra siempre envuelto en un 
conflicto con su antagonista, el cual no necesariamente tiene que ser una persona sino 
que puede ser una situación, un objeto o algo intangible que se interpone en su camino. 
 
En medio de este conflicto, se vuelve a encontrar con un nuevo suceso o prueba 
determinante que es el segundo punto de giro, un suceso que agrava la situación ya 
existente y lo sumerge en situaciones complicadas llamadas crisis. Estas situaciones 
llegan hasta un punto de máxima tensión, el clímax, que pone en duda la consecución de 





El clímax o momento de máxima tensión nos lleva a la resolución, de una manera u otra, 
de la historia. Aquí el final puede ser abierto, es decir deja que el espectador saque sus 
propias conclusiones; o puede ser cerrado, en que se concluye la trama de una manera 
lógica y todos los problemas quedan resueltos. En la “progresión de la exposición, 
complicación, giro y clímax se deben clarificar y avanzar tanto los eventos como los 
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4.2. COMPONENTES DE LA NARRATIVA CINEMATOGRÁFICA. 
 
Una película debe verse siempre como algo compacto, con unidad interna, dando la 
sensación de que cada situación da paso a la otra. Para ello deben existir elementos 
referentes con los cuales la historia sea, lo más posible, acoplada a la realidad y de los 
que el espectador se valga para sentirse dentro de la historia y entenderla. Estos 
elementos son el espacio y el tiempo, que existen en todo tipo de narrativa, pero que en 
la especificidad del cine, muchas veces han tomado un nuevo rumbo o se han creado 
nuevas maneras de utilizarlo. 
 
4.2.1. EL ESPACIO CINEMATOGRÁFICO. 
 
El espacio en el cine se construye a través de la imagen, pero existen otros elementos 
como: ruidos, música, personajes, temporalidad, que contribuyen a su creación y 
concreción. “La imagen fílmica es físicamente bidimensional, pero en la pantalla plana 
se representa un espacio tridimensional ficticio mediante imágenes fuertemente 
icónicas”30. 
 
El espacio fílmico está mediatizado por una instancia narrativa, que se hace igualar a 
menudo con ciertas características de la cámara, como son: punto de vista, perspectiva y 
objetividad/subjetividad, y con la forma en que se haga el posterior montaje de todos los 
planos, con lo que se puede fragmentar y recomponer el relato indefinidamente. 
 
En primer lugar, se deben distinguir dos instancias: el espacio en campo y el espacio 
fuera de campo.  
 





En el espacio en campo, vale hacer la distinción entre cuadro, que es el simple encuadre, 
y el campo que es la sucesión de cuadros. Campo y cuadro difieren cuando se hacen 
movimientos como los travelling
31
, y coinciden cuando la cámara esta inmóvil. 
El espacio fuera de campo, en cambio, es aquel que no aparece en los planos, y las 
formas de crearlo son, por ejemplo: 
 
Mediante sonidos, iluminación (fuentes de luz como una ventana 
abierta, sombras), miradas, entradas y salidas de cuadro de los 
personajes, movimientos de cámara, planos cortos y detalle, con el 
uso de superficies reflectantes. Pueden mostrarse en campo, con un 
espejo y su reflejo, o fuera de campo. En este caso es el espejo, o el 
agua, el que estaría creando ese espacio fuera de campo32. 
 
Debe existir una sucesión coherente entre campo y fuera de campo, para que el 
espectador pueda tener una noción clara del espacio global en donde la película se 
desarrolla, y pueda tener la sensación de conocer todo sin que haya que mostrar cada 
rincón del escenario. De todas formas existe una manera de hacer corresponder los dos 
espacios, y es con el plano secuencia (Cfr. Supra). 
 
4.2.2. EL TIEMPO CINEMATOGRÁFICO. 
 
Una película es una serie de acontecimientos que se suceden uno detrás de otro, y el 
tiempo constituye el soporte cronológico en el que se pueden desarrollar tanto las 
acciones como el sentido que se le quiera dar a lo narrado. Esto es, existen historias que 
respetan una linealidad cronológica con sucesos que van objetivamente uno tras otro, 
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como historias en las que existe un desorden temporal a propósito, tal vez como 
metáfora del caos de la vida de algún personaje.  
 
El cine introduce una triple idea del tiempo:  
 
1. “El tiempo de la proyección (la duración de la película),  
2. el tiempo de la acción (la duración de la historia narrada) y  
3. el tiempo de la percepción (la sensación de duración intuitivamente notada por 
el espectador, eminentemente arbitraria y subjetiva)”33. 
 
El director de una película puede modificar el tiempo de la historia a su conveniencia,  
pero no se puede modificar el tiempo real. Si la historia que se cuenta incluye un período 
de treinta años, el autor puede contarlos en noventa minutos. Del mismo modo puede 
hacer que media hora real dure hora y media en la pantalla. 
 
Cuando el tiempo es no lineal, es decir cuando la historia no tiene una secuencia 
cronológica ordenada, se puede recurrir a dos tipos de saltos que son: 
 
- Flash-back: La historia, de pronto, nos lleva a conocer un suceso pasado; 
necesita volver al presente para dejar clara su naturaleza. 
- Flash-forward: Nos lleva hacia un suceso en el futuro, pero tiene que volver al 
presente para que quede claro. 
 
El tiempo cinematográfico se puede producir también con sincronía o asincronía. La 
sincronía tiene que ver con que, si se proyectan dos minutos, son dos minutos de la vida 
real, lo que en la práctica sería un plano secuencia.  
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En la asincronía, el tiempo cinematográfico es menor que el real, y se puede realizar con 
la cámara lenta o rápida, o también  con la omisión de una parte del tiempo. 
 
4.3. EL ANÁLISIS CINEMATOGRÁFICO. 
 
El cine es una disciplina que se vale de muchísimas herramientas técnicas y 
metodológicas para poder darse a conocer como tal, además de que posee gente 
especializada en áreas especificas para la resolución de problemas y la consecución de 
objetivos, de los cuales el principal es la proyección misma del film. 
 
Cada uno de los procesos que se llevan a cabo para realizar una película es importante, y 
con la debida planeación para que no falle en la producción, esto principalmente para 
abaratar costos y para que la calidad del producto final sea buena. 
 
Se puede apreciar el cine no solo como un mero entretenimiento sino como una 
herramienta pedagógica que permita, por ejemplo, ser  revelador ideológico de un 
contenido concreto, o valorar cierta parte especifica de una película, con lo cual no sería 
necesario sólo un análisis de las  películas consideradas como arte, es decir, se puede 
tomar una película que tenga mucho contenido visual o musical para ser analizado, pero 
que tenga falencias en sus demás aspectos, o también hay como tomar productos muy 
mal hechos, con el fin didáctico de analizar las cosas que no se deben hacer al momento 
de realizar una producción cinematográfica. 
 
De todas formas, un análisis cinematográfico se lo puede hacer tomando en cuenta los 
principales pilares de que se compone una película, con el fin de determinarlos y realizar 
un estudio correcto de los mismos, tal vez simplemente como un hobbie o como una 
ayuda para acrecentar la adecuada apreciación del Séptimo Arte, tomando en cuenta 
también que “quien intente indagar la base ideológica de una película deberá 
interrogarse sobre diversos aspectos como el contexto de recepción de la misma; los 
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efectos que, a nivel consciente o inconsciente, produce un film en el espectador; las 
polémicas que se gestan alrededor de él y en el contexto socio histórico en el que se 
produce”34. 
 
Con esto claro, conviene, en primer término, hacer una investigación sobre el género de 
la película y cuáles son sus características. Rick Altman dice que género “puede referirse 
indistintamente a distinciones derivadas de múltiples diferencias entre textos, tipos de 
representación, relación con la realidad, paradigma del contenido, tipo de estilo y tipo 
histórico”35. 
 
Al hablar de género se propicia “una imagen mental de lo que va a ser la obra; se 
organiza la distribución, presentación y la recepción de las películas” 36 ; esto 
primordialmente permite distinguir el enfoque, ya que una historia en el género de 
comedia no sería la misma si es contada desde el género dramático, por ejemplo. De 
cualquier manera, el resultante de muchas películas es una hibridez, con lo cual lo que 
muchas veces se hace para enmarcarlas es mirar el tema y desde allí caracterizarla. Por 
otra parte, la mezcla de géneros se produce con facilidad debido a que la concepción 
popular del género se debe a:  
 
1)  Características conocidas e identificables. 
2)  Una obra no debe seguir la lógica de un género a lo largo de toda la trama.  
3)  Varias escenas pueden ser comunes a varios tipos de géneros. 
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Una de las primeras ideas del análisis consiste en identificar los códigos cinematográficos, 
de tal forma que se puedas ver la intencionalidad del mensaje mediante un recorrido 
descriptivo e interpretativo. Para ello se debe desglosar todo el producto en sus diferentes 
partes, con el fin de describir sus particularidades para adquirir conocimiento de cada una 
de ellas, sin que esto implique descontextualizar los retazos sino describir también las 
interrelaciones que existan. 
 
En el hecho descriptivo, “es importante reunir todo el material que sea posible en torno a 
la película seleccionada para no redundar en temáticas ya indagadas”37, y luego de ello 
tomar la postura adecuada junto con el planteamiento de un objetivo a conseguir. Por 
otro lado, el trabajo interpretativo, aunque es muy criticado por la gran carga subjetiva 
que conlleva, es necesario para que el análisis pueda declarar el sentido que la película 
tiene, y cada indicación que se haga debe ser verificada en los hechos.  
 
Cuando la película en cuestión esté separada en partes, conviene estructurarlas de un nuevo 
modo, con el fin de lograr componer un modelo organizado con cada una de ellas. Para 
esto, el análisis cinematográfico tendrá los siguientes pasos: 
 
4.3.1. VISUALIZACIÓN COMPLETA Y ATENTA DE LA PELÍCULA.  
 
Con esto, se trata de poner atención a todos los detalles al momento de ver la película, lo 
que implica que para un buen análisis es necesario verla más de una vez, deteniéndola 
cuando algo no esté claro, para repetirlo y aclararlo. Tal vez se haga necesario conseguir 
el guion de la misma para tener una lectura detenida de cada acontecimiento.  
 
Podemos analizar también el tipo de narrador de la película, que es quien la cuenta; El 
narrador puede ser: 
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 Desde la tercera persona: Es el que sabe todo acerca de hechos, pensamientos y 
demás. “La omnisciencia admite distintos grados de implicación, a veces, incluye 
intervenciones y comentarios del narrador o apela al espectador”38. 
 Desde la segunda persona: El narrador crea el efecto de estar contándose la 
historia a sí mismo o a un yo desdoblado. 
 Desde la primera persona: El narrador es también el protagonista o puede ser un 
testigo que ha asistido al desarrollo de los hechos.  
 
4.3.2. DETERMINACIÓN DEL TEMA O TEMAS DE LA PELÍCULA.  
 
El asunto o tema de la película es la trama de acontecimientos en qué consiste la obra; en 
el que se condensan y da lugar a todas las acciones. Lo que cabe aquí es disminuir al 
máximo todo el argumento, a unas pocas frases que puedan explicar el qué, cómo, quién, 
cuándo, dónde y por qué de los sucesos que se llevan a cabo.  
 
4.3.3. DETERMINACIÓN DE LA ESTRUCTURA. 
 
Una película está construida por partes que se relacionan entre sí, que en conjunto 
forman una historia compacta y con unidad propia, “toda obra, por pequeña que sea, 
posee una construcción, una composición o una estructura precisa”39.  
 
En todos los componentes de la película se encuentra omnipresente el tema, y aunque 
éste no se dé a conocer, se dan pautas que hacen referencia a él. Estos componentes son 
las unidades narrativas que, en su distribución, forman la estructura.   
 







Muchas de las películas siguen un orden cronológico que resulta comprensible desde el 
primer momento; ésta es la llamada “narrativa clásica” (Cfr. Supra). Pero en otras, la 
narración sufre modificaciones, anticipando o posponiendo hechos, dando pistas falsas, 
o acelerando y deteniendo la historia en determinado momento para acrecentar la tensión 
narrativa, con lo que la estructura narrativa sufre cambios que pueden darse de las 
siguientes maneras: 
 
 In media res: Es la narración con un comienzo abrupto en medio de la historia, 
sin una aclaración previa, utilizado para captar la atención del espectador desde 
el primer momento. 
 Ruptura temporal: Se utiliza el Flash-back o el Flash-forward. Aquí el narrador 
anticipa acciones o se adelanta en el tiempo. 
 Contrapunto: Varias historias se entrecruzan a lo largo de la narración. 
 Circular: El texto se inicia y se acaba del mismo modo.  
 
La historia debe ser descompuesta en unidades narrativas, que luego se analizarán en 
bloques de contenidos y secciones temáticas, en donde las secuencias son la parte 
fundamental y a las que tenemos que referirnos para analizarlas una por una de ser 
posible, o si no, lo es las que mayor incidencia tengan en la historia. “A posteriori se 
enumerarán los segmentos antes definidos, según el orden de pertinencia alrededor de un 
eje temático central, dejando de lado la cronología del film y priorizando el flujo de 
situaciones y vínculos que coinciden en dicho eje”40.  
 
4.3.4. ANÁLISIS DE LA FORMA. 
 
En el análisis de la forma, se parte del tema central para justificar cada situación que se 
da a conocer en la película. Para ello se realiza una confrontación entre el contenido y la 





forma, es decir, entre el argumento y la manera en que fue interpretado para ser 
plasmado en imágenes. “La explicación de una obra consiste en justificar cada rasgo 
formal de la misma como una exigencia del tema, pues son inseparables; hay, pues, que 
realizar el análisis de la forma partiendo del tema”41.  
 
La importancia de este proceso recae no en la incidencia que la película causará en el 
espectador ni en la parte técnica, sino en las particularidades de la forma en que se 
realizó el proceso, en la estética con que fue realizado el producto cinematográfico y el 
por qué se le dio aquel enfoque, lo que guarda una estrecha relación con el género al que 
pertenezca la película, su objetivo y el punto de vista del director. 
 
4.3.5. ANÁLISIS DE TÉCNICAS Y PROCESOS. 
 
Se trata de explicitar todo lo referente a cuestiones técnicas en relación con el tema 
central y con el mensaje de la obra. Para ello se debe aclarar la utilización de los 
distintos planos, encuadres, angulación de cámara, iluminación, decorados, locaciones, 
maquillaje, vestuario, sonido, interpretación de los actores y demás; y si ellos apoyan a 
comprender la historia o no, además de un análisis minucioso del montaje, en lo que 
respecta a “relaciones graficas, rítmicas, espaciales y temporales entre planos que 
proponen, como al tipo de montaje”42. 
 
4.3.6. PERSONAJES.  
 
Se debe realizar un perfil de cada uno de los personajes que intervienen en la historia y 
que tienen una incidencia en el tema central, junto con una pequeña descripción 




 Ídem.  
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psicológica. Además de hacer una correcta división entre personajes, de la siguiente 
manera:  
 
 Protagonista: Es el centro de la narración. Puede ser un individuo, varios o una 
colectividad. Es un personaje redondo, es decir, evoluciona a lo largo de la 
novela. A veces, se le opone un antagonista
43
 que, de igual manera, puede ser un 
individuo o varios, una colectividad o simplemente una idea. 
 Secundario: Es un personaje plano, que no evoluciona. La mayoría de las veces 
responde a un arquetipo o modelo. Entre otras cosas, afirma más las reacciones 
del personaje principal.  
 Ambientales ó Incidental: También se les llama personajes episódicos. 
Aparecen pocas veces en la historia y no suelen representar algo importante.  
 
4.3.7. UBICACIÓN ESPACIO-TEMPORAL.  
 
En este ítem se realiza una contextualización temporal y espacial, para situar al 
espectador en el escenario histórico de la película, junto con un análisis de cada uno de 
los procesos que se puede ver en el apartado anterior sobre espacio y tiempo 
cinematográfico. Además, es necesario realizar una investigación del tiempo en que se 
realizó la película, para que se pueda contextualizarla y ver el grado de incidencia que 
pudiera tener, en el punto de vista del director, la coyuntura de su tiempo.  
 
4.3.8. SÍNTESIS ARGUMENTAL.  
 
Se realiza un resumen de la película, en donde se fijan las distintas acciones y los 
acontecimientos en el mismo orden en el que han aparecido en la película. Es necesario 
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muchas veces citar partes textuales de los diálogos y hacer una referencia al análisis 
previo de los personajes, para que se logre una síntesis lo más completa posible, no una 
simple reseña. 
 
4.3.9. FICHA TÉCNICA. 
 
En este apartado se busca determinar los detalles de las personas que trabajaron en la 
película, los actores, directores y demás personal técnico que forma parte de la 
producción. Se indagan datos sobre fechas, (pueden ser las de rodaje y las de estreno) 
para finalizar con un análisis cualitativo: año, género, productora, realizador, montaje, 
fotografía, sonido, distribuidora, premios, etc.  
 
Aquí también podemos extendernos en el género que ya antes nos había dado un indicio 
de lo que iba a ser la película, y si se percibe que pueda existir más de uno, investigar el 
por qué y señalarlo con sus características.  
 
Otro ítem puede ser localizar la película con respecto a la obra total del director e 
indagar sobre lo más sobresaliente de sus anteriores producciones. 
 
4.3.10.  CONCLUSIÓN. 
 
Tomar los principales puntos analizados de la película para señalarlos por separado junto 
con un aporte personal, que explicite los pros y contras que se encontraron de antemano, 
recalcando que los comentarios y demás deben tener su referencia en las imágenes, no 






































CAPÍTULO II: EL CINE POSMODERNO. 
 
1. EL CAMINO HACIA EL CINE POSMODERNO. 
 
Se dice que el cine entró en la etapa posmoderna en la década de los ochenta, 
principalmente por un cuestionamiento o un cierto desencanto de las formas de hacer 
cine hasta ese momento, algo que no estaba generalizado y que sólo ciertos directores 
habían tomado en cuenta, pero que, con el pasar de los años, fue tomando forma hasta 
desembocar en toda una nueva estética totalmente opuesta a su antecesora: la 
Modernidad. 
 
En el Cine Moderno se realiza un avance con respecto al llamado Cine Clásico, éste 
último utilizaba fórmulas modelo que se habían ido especificando en géneros que 
complementaban las rutinas, y fórmulas de la producción industrial. Tenían una 
narración lineal y una estructura predecible lo que permitía a los estudios planear, 
producir y comercializar sus películas, “esto permitió a cada estudio especializarse y 
contribuir con sus conocimientos genéricos a la producción fílmica general
44”.  
 
Más tarde, con el nacimiento del Cine Moderno, se plantean nuevas narrativas y se 
empieza a experimentar desde distintas ópticas, lo que dio lugar a las llamadas 
Vanguardias, que van desde el Expresionismo hasta el Cine Marginal. 
 
Se encuentran entonces subdivisiones como el cine soviético, con su mayor exponente 
Sergei Eisenstein, y películas con mucha intensidad visual. Está el Surrealismo que 
coloca a lo irracional e inconsciente como elementos esenciales del arte; un gran 
exponente de esta forma de hacer cine es Luis Buñuel con Un Perro Andaluz. Se pueden 
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incluir también al Neorrealismo, la nouvelle vague
45
, el Expresionismo, Dadaísmo, 
Futurismo, Cubismo, y muchas más hasta llegar al Cine Abstracto. 
 
“El cine de Vanguardia busca especialmente romper con la narrativa convencional y 
legitimarse como producto artístico más allá del espectáculo popular en que se situaba el 
cine. Quiere ser un objeto artístico”46. 
 
Un cine como éste había provocado una multiplicidad de miradas y de enfoques que se 
sostenían sobre distintas bases y que se proponían revolucionar el arte. Sin embargo, 
también empezaba a nacer su contraposición un cine de alusión, de un descontento total 
de aquellas vanguardias; o se trataba de acoplar a ellas para darles un nuevo enfoque 
partiendo desde el cine clásico; éste es el Cine Posmoderno. 
 
Las manifestaciones del Posmodernismo eran múltiples e indistintas frente a los modelos 
planteados por la modernidad, es así que se puede decir que “la unidad de este nuevo 
impulso -si es que la tiene- no se da en sí misma, sino en el mismo modernismo que trata 
de desplazar”47. 
 
Cuando la Modernidad entra en crisis, sus ideas se empiezan a desmoronar tanto en lo 
ideológico- político, lo filosófico, el capitalismo y en las vanguardistas del arte 
Moderno. Josep Picó señala que: “se produce una conciencia generalizada del 
agotamiento de la razón. En el arte se llega a la imposibilidad de establecer normas 
estéticas válidas y se difunde el Eclecticismo. Por eso nos encontramos en un momento 
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en que se ha dinamitado la razón, han muerto las ideologías y el concepto de progreso ha 
perdido credibilidad”48. 
 
El Postmodernismo también propone abolir las jerarquías del conocimiento, el gusto y la 
opinión. Se pasa de la palabra a la imagen, del logocentrismo al iconocentrismo. “La 
visión integradora propia de la Ilustración viene sustituida por lo fragmentario, por la 
dispersión, por la sensibilidad hacia la diferencia y la pluralidad, por una exaltación de la 
subjetividad y del individualismo”49. 
 
Ocurre también que, en lo social y económico, se da un cambio, originándose la 
sociedad de consumo basada en la tecnología y los medios de comunicación, que 
plantean nuevas bases referenciales de construcción simbólica de los imaginarios, 
provocando fusiones entre distintos mecanismos que ahora trabajan juntos desde las 
nuevas técnicas digitales. 
 
La Posmodernidad plantea, entonces, un tipo de discurso intertextual, contraponiéndose 
a las pasadas categorías de género, propone la simultaneidad frente a la continuidad de la 
Modernidad y trabaja, entre otras cosas, en el reciclaje de lo que se cree mejor de las 
épocas pasadas. “Estas nuevas formas cobran vida mediante la apropiación y 
manipulación de los modelos superiores, recurriendo sistemáticamente a la imitación y 
mezcla de lenguajes y estilos anteriores. Aparecen como una impresión mímica del 
original pero sin motivo intrínsecamente ridiculizador, como una especie de ironía 
inexpresiva”50. 
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En el cine, Frederick Jameson situó el nacimiento de la estética posmoderna en las 
llamadas películas retro de los años setenta, “en algunos filmes significativos como El 
gran Gatsby de Jack Clayton o Chinatown de Román Polanski, en que se trataba de 
establecer una nueva forma de escritura de los códigos genéricos del cine clásico” 51. 
Esto, aunque exagerado, propone que ya existían rasgos de descontento frente a los 
productos de corte moderno. 
 
El nacimiento de la posmodernidad cinematográfica se dio con la creación de productos 
que mezclaban formulas diferentes y ponían en contacto situaciones extremas. Por citar 
un ejemplo, está Pedro Almodóvar, que planteó reciclar elementos derivados del 
melodrama clásico con elementos Kitsch. Además, se adhirieron otros sectores 
derivados de lo audiovisual, como los videoclips y la publicidad, por lo que varios 
directores, salidos de estos organismos, se preocupaban más por el diseño de producción 
que la psicología de los personajes. En este caso, podríamos incluir a Blade Runner de 
Ridley Scott, una película interesada en el impacto visual provocado por espacios y 
atmósferas.  
 
La Posmodernidad no ha parado desde entonces de realizar variaciones y reescrituras, de 
valorar la estética plural y popular, lo que ha confluido en el pastiche que, utilizado en 
diferentes formas, ha recorrido un camino que va desde la ironía hasta el respeto por lo 
que reutiliza. Con el tiempo se han ido colando diversidad de elementos, unas veces en 
línea y otras totalmente contrapuestos, entre los que están el eclecticismo, la cita, la 
fragmentación, el relato no lineal, que no son más que un reflejo de la teoría 
posmoderna, que al promulgar la inexistencia de un orden totalitario, ha desembocado 
en fragmentos tomados de distintas épocas y lugares, que en el cine ha producido un 
juego con el exceso, los límites de la mostración, lo kitsch y la valoración de la cultura 
pop. 
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2. ESTÉTICA DEL CINE POSMODERNO. 
 
Con respecto a la estética del arte Posmoderno en general, se puede empezar aclarando 
que no es posible hablar de que se ha transformado en una pauta dominante de las artes 
ya que fundamentalmente la sensibilidad posmoderna ha mostrado su descontento hacia 
los discursos totalizadores y sistemáticos, en pro de la libertad del artista más allá de 
todo prejuicio estético. “Sería contradictorio hablar de un estilo postmoderno en cuanto 
que la postmodernidad niega la posibilidad de articular un lenguaje de validez universal, 
como el que pretende todo estilo”52. Este hecho hace que la posmodernidad sea vista 
más bien como una sensibilidad o un marco mas no como un estilo posmoderno 
propiamente dicho.  
 
El Cine Posmoderno, en primera instancia, puede ser explicado como un lenguaje que 
construye una realidad independiente, no siempre en concordancia con lo que perciben 
nuestros sentidos. “El cine es así un instrumento para construir realidades que no 
necesariamente tienen un referente en la realidad externa al espacio de proyección”53. 
 
Este cine no pretende representar realidades exteriores, ya que está opuesto a ellas; 
tampoco se propone mostrar solamente realidades subjetivas, sino que plantea construir 
realidades que sólo puedan existir dentro de la misma película; se permite en el plano la 
construcción y la recreación de universos visuales y con ello se da pie a la realidad 
virtual, aunque también ha funcionado que la manipulación de las imágenes es tal que se 
puede evidenciar, totalmente, su conformación cinematográfica. 
 
Por otro lado está la Estructura Narrativa, que tanto el cine como la literatura 
posmoderna han decidido darle un vuelco y dejar de lado la linealidad, promoviendo la 
no linealidad, la complejidad y replanteando las estructuras espacio-temporales, con lo 
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que el relato se expande a nuevos rumbos semánticos, y da origen a creaciones como las 
de Peter Greenaway, con estructuras a partir de números, conjuntos, medidas y 
proporciones; sin embargo “estructuralmente sería el filme Rashomon de Akira 
Kurosawa  el encargado de inaugurar un nuevo formato no lineal que llegaría a ser muy 
popular durante la década del noventa”54. 
 
En esta filmografía posmoderna las formas de montar la historia se vuelven más 
importantes que la historia en sí, de allí que se pueda decir con propiedad que se está 
ante un cine formal, un cine con preponderancia de las formas e imágenes, de la estética 
y lo visual.  
 
La crítica del posmodernismo toma forma cuando revela la artificialidad, la falta de 
originalidad y el apego hacia lo convencional de las imágenes, y se apropia de ellas para 
mostrarnos su poder y el modo en que ellas han calado profundamente en la subjetividad 
y el modo de ver el mundo. El cine posmoderno no ha hecho más que seguir este rumbo, 
recurriendo a imágenes que ya tienen sentido por sí mismas, que se han quedado en el 
imaginario de las personas como fetiches; la alusión toma una gran importancia y se 
torna el tema de la película, en donde coexisten múltiples fragmentos de tramas, planos 
y géneros, se reciclan estilos y contextos, tanto del propio cine como de otros artes. 
 
David Fincher, Spike Jonze Tony Scott dan muestras de vincularse al pensamiento 
posmoderno en sus películas. Para el caso del primero en The Game, que nos trae 
recuerdos de  La casa de juegos, de David Mamet; o existen acercamientos a estructuras 
ya antes planteadas, como  Reservoir Dogs o Pulp Fiction, de Quentin Tarantino, 
retomando la estructura de Atraco perfecto, de Stanley Kubrick. 
 
También existen filmes en que encontramos mundos virtuales de los que hablamos con 
anterioridad, como The Matrix de los hermanos Andy y Larry Wachowsky, The 





Truman's Show de Peter Weir, American Beauty de Sam Mendes, o los filmes de Wong 
Kar-Wai, en que propone distintas e imaginativas maneras de mover la cámara, junto 
con atmósferas de colores intensos. De igual manera tenemos historias sin finales 
felices, cargados de realismo social, como Los lunes al sol de Fernando León de Aranoa, 
y finalmente las películas de Woody Allen, en que se ponen en tela de juicio las 
verdades absolutas y priman los sentimientos y las reflexiones éticas. 
 
A continuación se describen los elementos esenciales presentes en el cine posmoderno, 
tomando en cuenta que muchos de ellos coexisten en varias películas, mientras que en 
otras se resalta la importancia de uno solo de ellos, dependiendo del sentido y la forma 
en que ha sido concebida la obra. 
 
2.1. KITSCH  
 
Lo kitsch se puede definir como objetos que son pobres estéticamente, de imitación y 
muchas veces de mala calidad, que apelan a los sentimientos sobre la razón. Son copias 
que traen consigo la simplificación, el sensacionalismo, la superficialidad, entre otras; 
un ejemplo puede ser la botella de alcohol que tiene la forma del monumento a la mitad 
del mundo, que nos trae recuerdos emotivos, mas no es el original sino un objeto kitsch, 
una copia que sugiere riqueza y superficialidad.  
 
La belleza que en el clasicismo es algo transcendental e inalcanzable, con el Kitsch se va 
a convertir en un objeto de consumo, la belleza se puede comprar y vender. Se intenta 
abastecer a las nostalgias populares y a la idea de belleza de la clase media. En un 
sentido más libre, el término es utilizado para referirse a cualquier arte que es 
pretencioso, pasado de moda o de muy mal gusto. 
 
Tim Burton, por ejemplo, ha basado su trabajo en la exposición del fenómeno kitsch y la 
ficción cinematográfica. “Sus decorados de cartón piedra y la exageración encarnada en 
54 
 
sus personajes son dos de los recursos que le han servido para fabricar, explicitando 
dicho proceso de construcción, un mundo donde se configura la parodia” 55 . Sus 
personajes son extravagantes, pasando por fantasmas o un hombre murciélago; ha 
dirigido un musical de cómo arreglar la navidad y una película biográfica sobre el peor 
director de todos los tiempos, etc.  
 
Los hermanos Coen, han fundamentado a sus personajes en este fenómeno, los 
protagonistas héroes son una alusión mal hecha a los héroes clásicos; recurren a la 
parodia por el hecho de poner en tela de juicio a aquel estereotipo en películas como 
Muerte entre las flores o Barton Fink. 
 
Para cierto sector, el hecho de retomar viejas películas, series de televisión, comics, o 
viejos estilos y demás; añadirles efectos especiales en demasía y no prestarle demasiada 
importancia al fondo de la historia en pro de la forma, para captar la atención del 
público, puede considerarse como kitsch, entonces llegamos a películas éxitos de 
taquilla como Exterminador, Armagedon, Misión imposible, El Día de la Independencia, 
entre tantos títulos, “se basan dramatúrgicamente en los mecanismos del suspense, del 
miedo o en una trama irreal, fantástica o de ciencia ficción. Su forma y estilo aplican las 
mismas fórmulas de superficialidad, simplicidad, nada de imprevistos, linealidad sin 
tropiezos, convencionalidades, clichés y un marcado culto al éxito y al dinero, además 
que muchas de esas cintas han logrado crear una estética de la violencia basada en 
secuencias rápidas, máxima acción y escasos diálogos”56. 
 
Otros ejemplos kitsch, que pueden haber sido fracasos de taquilla, pero que a lo largo de 
los años han acumulado fanáticos de todo el mundo, son Wild Wild West de Barry 
Sonnenfeld, que está basada en una serie televisiva de los años 60 donde se mezclan el 
western y la ciencia ficción, en una amalgama que la crítica no recibió bien; también 
aquella película de unos seres que mutaban y se reproducían al contacto con el agua, 







llamada Gremlins del director Joe Dante; The Hitcher de Rutger Hauer ; El gran halcón 
de Michael Lehmann, una película que satiriza a las películas de acción y espionaje, con 
toques de musical y comedia absurda.  
 
Un tipo de estética que se deriva del kitsch, o una de sus formas es el Camp, “una 
apreciación irónica que de otra manera se consideraría tonta y pedante. Camp se deriva 
del término francés camper, que significa presentarse de una manera exagerada”57. Su 
forma es el artificio, un alto grado de estilización y el gusto por lo exagerado. 
 
Las películas del director John Waters pueden ser una muestra del Camp en el cine; sus 
personajes se exhiben en situaciones indecorosas, con diálogos exagerados y 
excéntricos. Las más representativas son:  Pink Flamingos, Female Trouble, y 
Desperate Living que conforman la Trash Trilogy, que supo transgredir los límites 
impuestos en la época, inclinándose por un cine de lo extravagante.  
 
Los filmes llamados de Clase B también pueden entrar en la categoría kitsch. Películas 
de corto presupuesto, con actores no reconocidos, baja calidad en la producción y 
diseñadas para acompañar a una película de gran magnitud. Plan 9 from Outer Space, 
del director Ed Wood, entra aquí, y a lo largo de los años ha conseguido, a pesar de las 








                                                          
57
 CALINESCU, Mateo. Cinco caras de la modernidad: modernismo, vanguardia, decadentismo, kitsch, 





Lo fragmentario en el Arte Posmoderno implica tomar elementos de otras obras, dado 
que se ha perdido aquella directriz a los referentes únicos, haciendo con ello que estos 
elementos queden descontextualizados, quitándoles todo su simbolismo y su soporte 
histórico, para quedarse solamente con su forma, y unirlos a otros elementos de diversas 
maneras, que van desde el collage hasta una total disociación estructural. Claros 
ejemplos de esta tendencia serian Blade Runner de Ridley Scott, o Pulp Fiction de 
Quentin Tarantino ya que han sido armados en base a antiguos códigos fílmicos, que en 
la actualidad han perdido vigencia; por ejemplo, el Pulp o el Cine Negro. 
 
En muchos casos, la fragmentación puede darse por la forma de estructurar la película. 
“El criterio de composición diegética de la película no es unitario, sino que está dentro 
de la categoría de historias atómicas coordinadas” 58 .  En ciertas películas nos 
encontramos con una narración grande llamada Metarrelato por los posmodernos, que 
contiene varios elementos dispersos, que a veces se llegan a unir, pero sin que ninguno 
sea inferior en importancia a otro. Éste es el caso del filme mexicano Amores Perros, de 
Alejandro González Iñarritú, que maneja una estructura en la que se cuentan diferentes 
historias siguiendo un orden temporal, para que al final todas confluyan por diferentes 
motivos, siendo el hilo conductor las peleas de perros; en este caso se fragmentan las 
realidades para contarlas una por una. Del mismo director y con igual estructura son 
películas como 21 Gramos y Babel. Snatch de Guy Ritchie, es otro ejemplo, “filme que 
maneja una velocidad de yuxtaposición de situaciones y puntos de vista, acelerando el 
tiempo de algunas escenas, congelando el de otras y mostrando las mismas situaciones 
desde diversos puntos de vista”59.  También Magnolia, de Paul Thomas Anderson, que 
muestra muchas tramas, multiplicidad de espacios y situaciones con una sola historia. 
De igual manera Crash de Paul Haggis. 
 







Otros filmes, en cambio muestran las facetas de la toma de decisiones por parte del 
protagonista, es decir, lo que podría pasar si hiciera o no hiciera algo, aquí están filmes 
como Smoking no smoking de Alain Resnais, en el que se cuenta dos historias basadas 
en una decisión, fumar o no fumar. También podría ser la película del alemán Tom 
Twyker, Corre Lola Corre, en que la protagonista tiene que escoger entre tres opciones, 
cada una con un desenlace distinto. 
 
Una película fundamental en este punto es Memento, de Christopher Nolan, “típica 
representación de la postmodernidad, con la construcción de una identidad por medio de 
signos (tatuajes e imágenes fotográficas) y la fragmentación de un personaje que, aparte 
de un desorden patológico, sufre una crisis de identidad”60, muestra además al anti-héroe 
y nos deja con muchos cuestionamientos al final, magistral además por su forma de 
contar la historia con una estructura reversible, es decir, está contada hacia atrás. 
 
Otra de las formas de fragmentación que se han dado en los últimos años es en la que el 
Relato no concluye en una sola película, sino que se tiene que esperar el estreno de otra 
obra o de algunas más para que concluya todo el argumento, éste es el caso de Sagas 
como la de El Señor de los Anillos basada en los libros de J. R. Tolkien y dirigida por 
Peter Jackson, en que pequeñas tramas concluyen en cada una de las tres películas, pero 

















El pastiche es conceptualizado como: “imitación o plagio que consiste en tomar 
determinados elementos característicos de la obra de un artista y combinarlos de forma 
que parezcan una creación original”61. Es tomar determinados elementos particulares, 
estilos o todo un objeto que forman parte del pasado para reelaborarlo en una nueva 
creación. El pastiche es sólo una de las formas de expresión posmodernas, y está ligado a la 
intertextualidad que es una característica clave del arte posmoderno. 
 
Frederick Jameson se refiere al pastiche como: “Una práctica neutral de dicho remedo, 
sin el motivo ulterior de la parodia, sin el impulso satírico, la risa, esa sensación aún 
latente de que existe algo normal comparado con lo cual lo que se imita es más bien 
cómico”62. 
 
Aquí se destaca la parodia, pero sin ser agresiva la mayoría de las veces, sino más bien 
se refiere a lo paródico en el reconocimiento que hace el espectador de la obra a la que 
se hace alusión, en que se recalca la inexistencia del sentido del humor; en este proceso 
puede surgir también la ironía, que se da también en el reconocimiento y que lleva a la 
reflexión acerca de lo que se está imitando.     
 
De todas formas, el pastiche, al sacar los elementos fuera de su contexto, hace que la 
situación, el estilo o lo que haya sido tomado, no tenga la mayoría de las veces el final 
que tuvo en el original. Un ejemplo puede ser Shrek de Andrew Adamson, en la llegada 
del personaje a la ciudad de los padres de su prometida, todo el entorno es una 
emulación de Hollywood, “el recurso irónico funciona en la imitación de los elementos 
conocidos y en la reutilización de éstos con un resultado distinto”63. 
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Con la utilización del pastiche, se permite al público una revisión y reflexión crítica 
acerca de las imágenes y del funcionamiento del cine junto con las películas que se está 
citando. “La película que utiliza este recurso permite la revisión de los mecanismos que 
conforman el relato y el modo de utilización particular con el que son empleados en cada 
caso”64. 
 
Personajes que han sido tomados para reutilizarse en nuevas versiones son Drácula, el 
Hombre Lobo, Frankenstein, o Van Helsing, éste último, con una nueva versión en el 
2004 de la mano de Stephen Sommers. 
 
Uno de los directores expertos en el pastiche es Quentin Tarantino, y un ejemplo claro es 
su película: Kill Bill, en donde nos muestra todo un entramado de imágenes, que las 
toma del Anime, el cine de Artes Marciales, el Comic entre otros, además de hacer 
alusión a planos y escenas específicas de otros filmes, por ejemplo los de  Sergio Leone, 
Peckinpah o Kurosawa. También la banda sonora es un completo collage de música de 
diferentes estilos  ya existentes, por ejemplo canciones de Nancy Sinatra  o Bernard 
Herrmann. Pulp Fiction, del mismo director, alude a Atraco Perfecto,  Coronel Blimp o 
Erase una Vez en América, de la que toma literalmente “prestada” su estructura. Se 
puede decir, que todas las películas de Tarantino utilizan el pastiche como técnica 
narrativa. 
 
Brian De Palma también utiliza el recurso del pastiche en sus películas, principalmente 
hace alusión al cine de Alfred Hitchcock. Los planos que utiliza hacen casi siempre 
referencia a una película anterior, por ejemplo, la escena del coche de bebe que cae por 
las escaleras en medio de un tiroteo en Los intocables, es una alusión a una escena del 
Acorazado Potemkin de Sergei Eisentein. En La dalia negra, del mismo De Palma, se 
hacen referencias al cine de Howard Hawks, y al cine de detectives de los años 40 y 50 
de clase B.  






La inmersión del comic en el cine es también pastiche, así personajes como Batman, 
Superman, Spiderman, etc, se han nutrido de aquellos relatos, para llevar a la pantalla 
historias que tienen un público asegurado al tener las referencias previas del Comic, y no 
es que antes no hayan existido historias basadas en historietas o novelas, sino que en la 
posmodernidad es cuando se hacen más relevantes, al punto de que sus estrenos son la 
atracción de un considerable número de gente a nivel mundial. 
 
2.4. MUERTE DEL SUJETO. 
 
La insatisfacción (del sujeto posmoderno) surge de una sobrecarga en 
lo que hace a la información y la percepción, combinado con una 
aceleración cultural a la cual no estamos preparados para enfrentar. 
Cuanto más rápido nos vemos empujados hacia un futuro que no nos 
inspira confianza, más fuerte es el deseo de desacelerar y más nos 
volvemos hacia la memoria en busca de consuelo.65 
 
En los últimos tiempos, el desarrollo de las tecnologías y los medios de comunicación,  
han provocado que las personas tengan más posibilidades de comunicación, y como 
paradoja, se hallen encerrados cada vez más en sí mismos. En la posmodernidad se cree 
que el sujeto es omitido como ente racional propulsor de su propia historia. En este caso, 
Lyotard dice que la muerte del sujeto se proyecta en otras muertes: “la de la 
representación, la del significado, la de la verdad. El sujeto es un producto de la máquina 
de representación y desaparece en ella”66. 
 
El cine de David Lynch no hace reciclajes, alusiones o parodias; su obra es posmoderna, 
pero las citas que hace modifican algunos referentes del propio referente, hasta hacerlos 
irreconocibles o paródicos, en ciertos casos. Construye sus películas con elementos 
heterogéneos, pero no transforma el contexto en el que se asume el relato, ni trabaja 
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cierta complacencia freak en el espectador, como Tarantino. Lynch genera una nueva 
realidad en la que el contexto y la cita se fusionan, un ejemplo es Inland Empire. 
 
Steel Magnolia, de Paul Thomas Anderson, contiene tres relatos paradójicos que 
exponen una situación que puede ser entendida como una "lógica postmoderna". Si bien 
los tres casos anecdóticos tienen una cierta explicación racional, existe una 
deconstrucción del sujeto por la naturaleza, una situación de azar donde el hombre ha 
perdido su autodeterminación.  
 
El club de la pelea, de David Fincher, muestra la historia de la enajenación del hombre 
moderno  en su destrucción como individuo. El protagonista no es nadie, sólo posee una 
voz que nos relata su historia, ha sido derrotado por el consumismo, sin esperanza y sin 
un ápice de sueño, en un delirio de somnolencia constante. Es un clásico anti-héroe, que 
a lo largo de la película tiene una disociación de la personalidad; por un lado, la 
conformista y consumista, sin identidad; y por otro, la que protesta, a nivel personal, y 
conformando un sector minoritario underground llamado club  de la pelea.  
 
Este filme nos muestra a cabalidad la pérdida de la sensación de individualidad, la 
inutilidad del Yo consumista y sumiso, y su conflicto constante con el verdadero sujeto, 
plagado de sensaciones y sentimientos. Nos habla acerca de la inoperancia de ciertas 
ideologías contemporáneas, de la contraposición de gran cantidad de ideas y la 












La Intertextualidad puede ser vista como la relación que existe entre distintos textos, 
sean de la misma época o de distintas, y que se reflejan en una nueva obra. “La 
intertextualidad ha de entenderse como el conjunto de relaciones que acercan un texto 
determinado a otros textos de varia procedencia: del mismo autor o más comúnmente de 
otros, de la misma época o de épocas anteriores, con una referencia explícita (literal o 
alusiva) o la apelación a un género, a un arquetipo textual o a una fórmula imprecisa o 
anónima”67. 
 
Mediante este proceso, imágenes de todo tipo se entrecruzan, dialogan entre sí, se 
desprenden del texto original para dar paso a uno nuevo mediante distintas variantes 
como  la cita, referencia, parodia, pastiches, ironías, comentarios, etc. Además, la 
información que se obtiene de otras culturas, a través de los distintos medios de 
comunicación, han hecho que esta amalgama crezca aún más. 
 
Cuando una obra cita a otra, la primigenia debe proporcionar el código de interpretación, 
es decir, debe dar el sentido, aunque lo que siga sea una parodia o ironía, ya que el 
espectador sólo va a poder interpretar el mensaje del nuevo texto por ese código que le 
ha proporcionado con anterioridad la obra plagiada. 
 
En Viaje a Darjeeling de Wes Anderson se realiza una intertextualidad visual y auditiva 
que seduce con varias referencias a lo largo de la trama, en primer lugar refiriéndose al 
cine de la India, citado en varios momentos de la película, pero también al filme El río 
de Jean Renoir, por ejemplo, en la experiencia de los occidentales en la India, así como 
algunas escenas e ideas de aquel clásico de Renoir. Alain Resnais en Mi Tío de América, 
o Bernardo Bertolucci en Soñadores, también utilizan la intertextualidad como recurso 
audiovisual. La intertextualidad puede ser también de carácter técnico, como los 





movimientos subjetivos de cámara y la estructuración del punto de vista en Doble 
Cuerpo de Brian de Palma, que remiten al cine de Hitchcock. 
 
La naturaleza intertextual puede derivar también en la metalepsis o la metaparodia, es 
decir, “parodias simultáneas a más de un género o estilo (como en el caso de Shrek), y 
yuxtaposición de niveles narrativos (La amante del teniente francés, La rosa púrpura de 
El Cairo, Fiebre latina). Además, se adoptan estrategias de citación, alusión o referencia 
a reglas genéricas (lo que se conoce como architextualidad)”68. 
 
En Tacones Lejanos de Pedro Almodóvar, se recicla la película Sonata de Otoño de 
Ingmar Bergman, en que nos muestra el conflicto entre una mujer y su madre quien es 
artista. Bergman examina la crisis existencial del personaje dejándola sin solución, 
mientras que Almodóvar se burla de los discursos ideológicos y resuelve el conflicto 
haciendo que la hija se enamore y embarace del travesti que imitaba a su madre. 
 
Como señala David Bordwell:  “una estructura realista basada en el cine dentro del cine 
motiva referencias a otras obras, permite cambios inesperados entre niveles de 
ficcionalidad y puede desencadenar ocasionalmente la parodia del propio arte 
cinematográfico”69.  
 
Mars Attacks, de Tim Burton, es una parodia del cine que se venía haciendo en su 
temporada de estreno; el cine de catástrofes, en películas como Independence Day, allí 
los extraterrestres se vuelven unos seres cómicos que quieren apoderarse de la Tierra. 
Burton nos sugiere una remembranza a War of the Worlds, con una estética del cine B y 
la ciencia ficción de los años 50. 
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A partir de la posmodernidad se ha puesto en riesgo la noción de género, aquel molde en 
el cual se posicionaban las situaciones y la narración, para dotarlas de características con 
las cuales pudiesen llamar la atención del público. La intergenericidad se muestra como 
una estrategia que posiciona a la nueva obra por encima de estos moldes, haciéndola 
particular, única y  atrayendo a un número mayor de espectadores de lo que haría una 
película ubicada en un solo género. 
 
La intergenericidad es un tipo de intertextualidad, por medio del cual se mezclan 





, etc., y de ellos se deriva una nueva obra. Sucede también que se 
retoman viejos géneros, ya pasados de circulación, como el musical, otorgándole nuevos 
sentidos a un prototipo que configuró muchas tramas y narraciones en décadas pasadas. 
 
En la obra intergenérica se destacan los medios y procesos de producción, además se da 
el exceso estilístico, lo que provoca una artificialidad del producto final, causando la 
reflexividad. Es una crítica al Realismo y expone la arbitrariedad de las convenciones 
dominantes. Entre los directores que hacen un cine como éste se encuentran Woody 
Allen, Wim Wenders, Pedro Almodóvar, Bigas Luna y María Novaro. 
 
En las manifestaciones de géneros como el musical o el fantástico, se retorna a los mitos 
de la historia del cine, se asimila el pasado, reciclando los materiales de la época clásica, 
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así tenemos musicales como Moulin Rouge! de Baz Luhrmann, Caravaggio de Derek 
Jarman, o Chicago de Rob Marshall. 
 
En Moulin Rouge!, tenemos un gran ejemplo de musical postmoderno, una extravagante 
película cargada de excesos que la mayoría de los espectadores odian o adoran, que 
celebra un género tan artificial como el musical. Moulin Rouge también demuestra el 
alcance internacional del musical, remontando este género a sus raíces en el vodevil 
europeo, la cultura del cabaret, los musicales teatrales y la ópera. Esta película es una 
recolección de convenciones genéricas que llama la atención sobre el código. Desde la 
imagen del telón teatral que se levanta somos conscientes de que estamos frente a una 
representación clara del melodrama. 
 
En Golpe al Corazón de Francis Coppola, nos reencontramos también con el musical 
que no responde a ninguna de las demandas del gusto actual del público masivo. 
“Coppola encuentra allí un repertorio de formas y una colección de rasgos fetiches, 
como la necesidad del canto y del baile, elementos definitorios del género”72. Otro claro 
ejemplo de esta característica posmoderna es Paris, Texas de Win Wenders en que se 
retoma el género de los westerns. 
 
Algunos de los títulos más destacables que se han acoplado a la intergenericidad, 
trabajando con el cine negro, suspense, el thriller y haciendo referencia al cine clásico 
son: El Padrino de Francis Ford Coppola, El Cabo del Miedo de Martin Scorsese, Los 
Intocables de Brian de Palma, El Silencio de los Corderos de Jonathan Demme o Seven 
de David Fincher, este último, un thriller oscuro y sangriento, que muestra ciertos 
estereotipos del genero como el policía veterano y el ayudante joven agresivo. Scream 
de Wes Craven, es una alusión al género de terror de antaño, con muchas de sus 
particularidades, y aquí cabe resaltar a Scary Movie de Keenen Ivory Wayans, película 
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que sería el tope de la intergenericidad e intertextualidad al hacer parodias de la parodia, 
y trabajar con géneros incluidos en películas a las que se cita; es una película que bien 
podría incluirse en cada uno de los apartados posmodernos, no por su calidad, que es 




Se puede encontrar en el cine infinidad de alusiones a uno y otro estilo, argumento o 
estructura narrativa , al igual que infinidad de directores que retoman viejas historias 
para volverlas a hacer, ciertas veces tal y como fueron en el original, y otras variando 
ciertos elementos e incorporando nuevos, que puedan darle un nuevo aire a la historia. 
 
Esta puede ser de cierta manera una intertextualidad, aunque en mayor grado, dado que 
la alusión es directa a una sola película, tomando de ella si no la totalidad la mayoría de 
elementos.  
 
Abre los ojos, del director Alejandro Amenábar, tuvo su remake sobre el mismo 
planteamiento en Vanilla Sky de Cameron Crow, en el que también se hace uso de la 
fragmentación. City of Angels, de Brad Silverling, hace su remake de Cielo sobre Berlín, 
de Win Wenders; Psicho, de Gus Van Sant, es una copia total de Psicosis de Alfred 
Hitchcock; Lolita de Stanley Kubrick está versionada en Lolita de Adrian Lyne; King 
Kong de Merian C. Cooper y Ernest B. Schoedsack, en el 2005 tuvo su remake de manos 
de Peter Jackson, con el mismo nombre; Ocean's Eleven de Lewis Milestone, y Ocean's 
Eleven de Steven Soderbergh; Scarface de Howard Hawks y Richard Rosson, en 1983 se 
volvió a hacer con el mismo nombre por Brian De Palma; Willy Wonka And The 





Estas alusiones a viejas películas que han dejado huella, son poquísimas de la vasta 
gama que existe en esta orientación del cine, que dejan en claro que se tiene un marcado 
interés en el remake, principalmente porque esto tiene asegurado un éxito relativo de 
taquilla, por una parte, y por otra, que en muchos géneros, como en el terror, existe un 
déficit total de ideas en el cine norteamericano, por lo que, en este sentido, han tenido 
que aludir al cine de terror de otras partes del mundo, este es el caso de The Ring, 
dirigida por Gore Verbinski, que es un remake de la película japonesa Ringu de Hideo 





El Cyberpunk es una derivación de la ciencia ficción, aparecida en la literatura de la 
década de los ochenta, que se caracteriza por utilizar elementos de las novelas 
policiacas, el cine negro, el anime, y varias de las particularidades del pensamiento 
Posmoderno. Se utilizan en la mayoría de las obras “espacios urbanos degradados, 
personajes marginales, entornos de alta tecnología, y una marcada dicotomía entre un 
alto grado de desarrollo tecnológico y un bajo nivel de vida” 73. Éste subgénero ha 
recibido influencias del cine, la televisión y el videoclip, por lo que, incluso en literatura, 
las obras parecen proyectos cinematográficos, recalcando sobre todo la parte visual de 
los hechos, al igual que la estructura narrativa emula a estos medios. 
 
Los protagonistas del Cyberpunk tienen ética propia y viven en un entorno marginal, se 
enfrentan a regímenes totalitarios, generalmente gigantes corporaciones que lo dominan 
todo. Se genera una introspección en la conciencia, tanto de humanos como de los robots 
o inteligencias artificiales. El poder total se le otorga a la información, el medio es el 
bien más preciado, pero recibe el control de las grandes empresas, quienes se mantienen 
en constante vigilancia del género humano. 





Una de las películas que caracteriza al cyberpunk es Blade Runner de Ridley Scott, 
adaptación del libro ¿Sueñan los androides con ovejas eléctricas? de Philip Kindred 
Dick, en la cual unos seres llamados replicantes son usados como esclavos en colonias 
del espacio, y en la Tierra son presa de varios cazadores de recompensas, quienes se 
encargan de matarlos. Desde este filme han surgido varias otras derivaciones de ciertos 
elementos o de un buen grado de ellos; ejemplos pueden ser las adaptaciones de las 
novelas del mismo Philip Kindred Dick: Screamers, Minority Report, Paycheck y Una 
mirada a la oscuridad. 
 
Otra de las características de ciertas obras de este subgénero, es que la acción o la 
historia se desarrolla en el ciberespacio; aquí las computadoras gobiernan a los seres 
humanos, quienes se mantienen nublados por una especie de cortina que ellas les 
proporcionan para que no se rebelen, parece que nos referimos netamente a la película 
The Matrix de los Hermanos Larry y Andy Wachowsky que, por su impacto, quedará en 
el inconsciente colectivo como la película Cyberpunk por excelencia, a pesar de que 
todavía hay mucho por explotar en este campo y no hace referencia a todos sus 
elementos.  
 
Otras películas cyberpunk son Días extraños de Kathryn Bigelow, Johnny Mnemonic de 
Robert Longo, New Rose Hotel de Abel Ferrara, Gattaca de Andrew Niccol, Nemesis de 
Albert Pyun, Total Recall de Paul Verhoeven, o eXistenZ de David Cronenberg. A 
propósito de este último, en sus filmes también encontramos otra característica del 
pensamiento posmoderno y es que sus personajes hacen del cuerpo postmoderno un 
espacio convaleciente donde la metamorfosis se asume como estadio natural en la 






3. ESTILOS EN EL CINE POSMODERNO. 
 
En la década del 70 empiezan a declinar las llamadas vanguardias que surgieron en el 
arte Moderno, caracterizadas por su denuncia e inherentes a la política, el debate social, 
el compromiso, etc., naciendo, a su vez, aquel arte que no cree en el progreso, que siente 
el fracaso de lo Moderno y se posiciona como su contrapunto, proponiendo volver al 
pasado y revisarlo, además de reinterpretar la realidad circundante; éste es el arte 
Posmoderno, que ya no cree en los discursos duros sino en los grandes slogans, la 
masificación mediática y el espectáculo, disolviendo totalmente las ideas de ruptura que 
en un principio proponían para el arte las vanguardias modernas con “ismos” tan 
reconocidos como el dadaísmo, surrealismo, ultraísmo, expresionismo, conceptualismo, 
etc. 
 
De aquella estética de ruptura y experimentación se pasó a la atenuación artística, 
masificando las propuestas por todos los medios posibles, destrozando, con esto, las 
ideas de revolución del arte que los modernistas poseían. Para Lipovetsky: 
 
Los manifiestos rimbombantes de principios de siglo, las grandes 
provocaciones ya no se llevan. Agotamiento de las vanguardias; ello no 
significa que el arte haya muerto, que los artistas hayan perdido la 
imaginación, ni que las obras más interesantes se han desplazado, ya no 
buscan la invención de lenguajes de ruptura, son más bien s´ubjetivas ,´ 
artesanales u obsesivas y abandonan la búsqueda pura de lo nuevo; la 




En el arte posmoderno, fragmentos de distintas estéticas se fusionan, “de ahora en 
adelante el arte integra todo el museo imaginario, legitima la memoria, trata con 
igualdad al pasado y al presente, hace cohabitar sin contradicción todos los estilos”75. Se 
retoman los elementos artísticos de otras épocas, formando una suerte de collage 
                                                          
74
 LIPOVETSKY, Gilles. La era del vacío. Ensayos sobre el individualismo contemporáneo. Décima 
edición. Barcelona: Anagrama, 1998. Página 48. 
75
 Ídem. Página 49. 
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múltiple, donde se repiten imágenes, o se les dan nuevos sentidos y significados; se 
mezcla lo clásico, con lo primitivo y lo moderno, ahora con cierta ironía y 
sentimentalismo hacia el pasado. 
 
En el cine ocurre de igual manera. Se retoman distintos estilos del pasado o también 
géneros que habían ya desaparecido, para relatar historias desde aquellos elementos, a 
partir de aquella estética pretérita, en donde interactúan tanto el Surrealismo como lo 
Gótico, el Conceptualismo, el Hiperrealismo, etc., en infinidad de mixturas que se las ha 
bautizado con el prefijo “neo” que revisan constantemente el pasado en busca de 
modalidades a las cuales adaptar las nuevas historias.  
 
El retorno de Géneros como el Cine Negro
76
, el Western o el Thriller (Cfr. Supra) 
también se ha dado en la posmodernidad, gracias a varios directores que han decidido 
retomar aquella estética con la que se trabajaban las películas en épocas anteriores, por 
supuesto incluyendo nuevas estructuras narrativas, y lo último en tecnología en muchos 
de los casos. El cine negro o film noir,  desde la década de los 80 ha recobrado los temas 
explícitos y violentos, con héroes psicópatas, mujeres fatales, callejones inundados por 
lluvia y sombras, y con innumerables citas a películas reconocidas de la época clásica. 
 
Uno de ellos es el filme de Mike Newell: Donnie Brasco, que trata sobre la vida en la 
mafia; un policía encubierto que logra introducirse en una banda de la mafia italiana, 
pero que en el proceso hace amistad con un delincuente en decadencia, que perturba sus 
objetivos iniciales. Esta película también se puede considerar naturalista por el trabajo 
de cámaras que intenta reflejar profundamente las personalidades de los protagonistas.  
 
                                                          
76 El Cine Negro gira en torno a hechos delictivos y criminales con un fuerte contenido expresivo y una 
característica estilización visual. Su construcción formal está cerca del expresionismo. Se emplea un 
lenguaje elíptico y metafórico, escenas nocturnas con humedad en el ambiente y se juega con el uso de 
sombras para exaltar la psicología de los personajes. 
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El cine de ciencia ficción, terror y fantástico ha revivido con títulos como  Mars 
Attacks!, Lobo, La Isla Del Dr. Moreau, Drácula de Bram Stoker, Frankenstein de Mary 
Shelley y Entrevista Con El Vampiro, que también tienen que ver con la tendencia a 
retomar viejos monstruos del cine clásico, con un estilo neobarroco y excesivo que 
contiene abundantes citas al cine mudo o al expresionismo alemán. 
 
El Minimalismo ha regresado, junto con muchas otras vanguardias surgidas en la 
modernidad, y tiene entre sus grandes exponentes a Kiarostami; sus películas están 
conformadas por un ínfimo número de elementos, con una narrativa que prácticamente 
no posee una introducción, nudo y desenlace, sino más bien un gran fragmento. Es lo 
que sucede en la llamada trilogía de Koker, llamada así por la ciudad en que se 
desarrollan los hechos, e integrada por: ¿Dónde queda la casa de mi amigo?, Y la vida 
continua, y A través de los olivos, que poseen una estructura  y argumentación bastante 
simples. La primera es la historia de un niño que desea entregarle un cuaderno a su 
compañero de clases. La segunda trata sobre un cineasta que va a Koker a buscar actores 
para una de sus películas; y la tercera narra el amorío de una pareja de actores que está 
filmando una película. Tres historias que parecen no conectar en modo alguno y que 
tienen su fuerte en aquel mínimo de elementos, que profundizan la historia como una 
totalidad. 
 
El Surrealismo también se ha vuelto a retomar por varios directores que buscan dar su 
punto de vista desde esta estética automática, que no sigue un razonamiento lógico. Es el 
caso de Alejandro Jodorowsky y su película Santa Sangre, que es un relato sobre Fénix, 
un personaje que mata mujeres para complacer a su madre; con una mixtura de géneros, 
entre los cuales figuran el suspense, el cine de terror, la comedia y el gore, teniendo 
principal preponderancia aquella estética surrealista, en  la cual todo parece ser un 
permanente sueño. Otros directores que han sido influenciados por esta corriente son 
David Lynch o Jean-Pierre Jeunet, y en el Ecuador, Miguel Alvear y Patricio Andrade, 
con su reciente película Blak Mama, una historia de transiciones y viajes de 
autoencuentros, en donde también se nota una clara tendencia hacia el kitsch. 
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El Hiperrealismo es un término utilizado para denominar la incapacidad de la 
conciencia de distinguir la realidad de la fantasía. El hiperrealismo es una tendencia 
hacia la exactitud exacerbada de los detalles, en querer reflejar la realidad tal cual es, y 
para ello se valen de las técnicas más avanzadas en efectos especiales y tecnología 
digital, que prácticamente hace que en los últimos tiempos sea muy difícil distinguir que 
ha sido filmado realmente, y que ha sido creado por computadoras. Una película 
sobresaliente es Avatar, de James Cameron, con una puesta en escena fastuosa a la que 
no se le olvida ningún detalle, tanto en el momento mismo del clímax como para 
ambientar todos los lugares, y tratar de mostrar la historia con precisión milimétrica, en 
donde los efectos especiales tienen igual o más protagonismo que los actantes. 
 
Otro estilo que ha sido retomado por la posmodernidad es el Expresionismo, 
caracterizado por acentuar los detalles al máximo para engrandecer la interpretación 
actoral, los vestuarios, el decorado, el drama o los tintes cómicos que posea un filme y 
que tuvo en sus inicios con Das Kabinett des Doktor Caligari, grabada en 1919, y que 
ha sido el punto de inicio para muchos directores contemporáneos, como Jean-Pierre 
Jeunet, con su película Amélie, que cuenta la historia de una camarera tímida que decide 
inmiscuirse en la vida de quienes la rodean para hacer el bien; filmada con un notable 
interés por resaltar el color y la interpretación. Otro director importante en este punto es 
Tim Burton, con su película Big Fish, aunque cabe resaltar que toda su filmografía posee 
tintes expresionistas, de una u otra manera. Es la historia de Will, que retorna a su hogar 
para intentar reconciliarse con su padre que es un experto relator de cuentos. En la 
categoría Expresionista también podemos ubicar a películas como: Hero, Sin City, 
Vidocq, Sweeney Todd o Chicago y al cine de Woody Allen en: I love you, Scoop, Zelig, 
Sombras y niebla, que son un homenaje al cine expresionista de los años veinte. 
 
Sin duda una de las estéticas que más presente ha estado en los últimos años y en el 
posmodernismo es el Barroco, denominado en la actualidad como Neobarroco  y que se 
encuentra en la obra de cineastas como Peter Greenaway, David Lynch o Derek Jarman. 
Son películas caracterizadas por el fragmento, y el desorden con una estructura de 
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laberinto y nudo. The Draughtsman's Contract de Peter Greenaway es un gran ejemplo 
de esta estética, con una aparente confusión narrativa que, sin embargo, oculta una 
rigurosa simetría; narra la historia de Mr. Neville, un dibujante que es contratado por 
Mr. Herbert para realizar unos gráficos de su casa, y que en el proceso recibe una intima 
hospitalidad por parte de su esposa. 
 
El Neogótico ha dado mucho de qué hablar en el cine contemporáneo, influenciado por 
el videoclip y géneros de diversa índole, como el cine de acción, fantasía, terror y 
ciencia ficción. Posee un carácter oscuro, preponderando el sentimiento, con una clara 
influencia del Romanticismo, y del que Alex Proyas se valió para dirigir The Crow en 
1994, la historia de Eric Draven, asesinado junto a su novia en la noche de brujas, 
regresa como un espíritu, junto con un cuervo, en la misma fecha para vengarse de sus 
asesinos. Dentro de esta categoría se encuentran también filmes como  Spawn de Mark 
A.Z. Dippé o Blade de Stephen Norrington. 
 
Bruno Dumont es un gran exponente del Naturalismo, y se puede circunscribir también 
en el Paisajismo, por el particular uso que hace de los atmosferas y los ambientes 
naturales, dotándolos de una fuerza tal que influyen en la psiquis de los personajes. En 
su película L'humanité se vislumbra la gran inmensidad de los prados junto con los 
desolados caminos de Francia que adquieren protagonismo y nos dicen mucho del sentir 
de los actores y del pensamiento del director. Nos narra los sucesos de un inspector de 
policía, que realiza una encuesta sobre la violación y la muerte de una niña, y que en el 
trayecto pone en relieve la desesperanza de su culpabilidad. 
 
Como se ve, en la época contemporánea, el cine y el arte en general, han realizado toda 
clase de mezclas y enredos de géneros, estilos y estéticas, lo que ha hecho que muchos 
filmes no puedan ser categorizados, esto con el objetivo de dotar a las historias de una 
mayor creatividad y dinámica, entre otros objetivos, y logrando con ello obras realmente 
74 
 
buenas que nos muestran que la realidad puede ser contada desde distintas ópticas, y que 












































CAPÍTULO III. DISEÑO DEL DOCUMENTAL. 
 
1. PRE-GUIÓN DEL DOCUMENTAL PARA GRUPOS FOCALES. 
 
TEMA: EL CINE POSMODERNO. 
AUDIO VIDEO 
MÚSICA DE SUSPENSO. PANTALLA EN NEGRO CON ANIMACIÓN. 
TEXTO: “Cuanto más rápido nos vemos empujados hacia un 
futuro que no nos inspira confianza, más fuerte es el deseo de 
desacelerar y más nos volvemos hacia la memoria en busca de 
consuelo. Andreas Huyssen. 
MÚSICA DE SUSPENSO SE MANTIENE Y TERMINA CON 
LA ANIMACIÓN. 
ANIMACIÓN DE LA FRASE “EL CINE POSMODERNO” 
ENTRA MÚSICA ELECTRÓNICA Y SE MANTIENE. 
VOZ EN OFF: “Se dice que el celuloide entró en la etapa 
posmoderna en las décadas de 1980 y 1990, dado el fuerte 
cuestionamiento y desencanto hacia las formas de hacer cine hasta 
el momento; cine que se había orientado hacia la autoría y el 
rompimiento de los esquemas tradicionales, perteneciente a la 
FOTOGRAFÍAS PASADAS VELOZMENTE DE 




TEXTO: “La unidad de este nuevo impulso se da en el mismo 
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época moderna”.  modernismo que trata de desplazar”. 
ENTRA SOUNDTRACK DE UNA PELICULA MODERNA Y 
SE MANTIENE. 
ANIMACIÓN DE LA FRASE: “CINE MODERNO”. 
VOZ EN OFF: “El cine clásico de las primeras décadas del siglo 
XX, con marcada tendencia al género, narración tradicional y un 
final predecible, empieza a declinar.  
IMÁGENES DE “LA QUIMERA DE ORO” DE CHAPLIN, Y 
FOTOGRAFÍAS DE DISTINTAS PELICULAS DEL CINE 
CLÁSICO. 
VOZ EN OFF: “Cine de directores como Orson Welles,  Sergei 
Eisenstein o Alfred Hitchcock daba paso a la época moderna, una 
época que cambia totalmente los esquemas clásicos”. 
IMÁGENES DE PELICULAS DE HITCHCOCK. 
SOUNDTRACK DE FONDO. ENTREVISTA A XAVIER ANDRADE CARACTERÍSTICAS 
DEL CINE MODERNO (TIEMPO 06:50 A 07:37 SEGUNDO 
DISCO). 
VOZ EN OFF: “Los autores empezaron a experimentar desde 
distintas ópticas, que dieron lugar a las vanguardias, de entre las 
cuales las más significativas estaban: el expresionismo, 
neorrealismo, dadaísmo, futurismo, cubismo, hasta llegar al cine 
abstracto y al cine marginal.  
ENTRA MUSICA DE SUSPENSO. 
FOTOGRAFÍAS DE PELÍCULAS DE VANGUARDIA. 
TEXTO: “El cine de vanguardia quiere ser un objeto artístico”. 
IMÁGENES DE “UN PERRO ANDALUZ” DE LUIS 
BUÑUEL, “EL LADRÓN DE BICICLETAS” DE DE SICA. 
VOZ EN OFF: Pero pasado cierto tiempo a esta época también le 
llegaría la crisis…” 
BAJA MÚSICA Y DESAPARECE. 
IMÁGENES DE PELÍCULAS DE VANGUARDIA. 
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ENTRA MÚSICA ELECTRÓNICA. 
 
 
BAJA MÚSICA Y SE MEZCLA CON LA SIGUIENTE. 
ENTREVISTA A CHRISTIAN LEÓN. CRISIS DEL CINE 
MODERNO Y SURGIMIENTO DEL CINE POSMODERNO. 
(TIEMPO 01:06 A 02:04. PRIMER DISCO. EDITAR 
INFORMACIÓN). 
ENTRA MÚSICA DE SUSPENSO. 
VOZ EN OFF: “Por eso nos encontramos en un momento en que 
se ha dinamitado la razón, han muerto las ideologías y el concepto 
de progreso ha perdido credibilidad”. 
 
ANIMACIÓN DE FONDO. 
TEXTO: “Se produce una conciencia generalizada del 
agotamiento de la razón”. 
TEXTO: “En el arte se llega a la imposibilidad de establecer 
normas estéticas válidas y se difunde el eclecticismo. Josep 
Picó”. 
MÚSICA SE MEZCLA CON SOUNDTRACK DE 
CHINATOWN. 
ANIMACIÓN DE FONDO. 
TEXTO ANIMADO: EL CINE POSMODERNO. 
VOZ EN OFF: “Frederick Jameson situó el nacimiento de la 
estética posmoderna en las llamadas películas retro de los setenta, 
en algunos filmes significativos como El gran Gatsby de Jack 
Clayton o Chinatown de Román Polanski, en que se trataba de 
establecer una nueva forma de escritura de los códigos genéricos 
del cine clásico”. 
IMÁGENES DE “CHINATOWN” Y “EL GRAN GATSBY”.  
 
PONER UN PEQUEÑO DIÁLOGO DE CHINATOWN. 
SE MANTIENE LA MÚSICA. 
VOZ EN OFF: “El cine postmoderno cobra vida mediante la 
apropiación y manipulación de modelos superiores, recurriendo 
DIVIDIR LA PANTALLA CON IMÁGENES DE “CIUDAD 
DE DIOS”, “AMERICAN BEAUTY”, “MATRIX”, “PULP 
FICTION” Y EN OTRO LADO PELÍCULAS DE CINE 
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sistemáticamente a la imitación y mezcla de lenguajes y estilos 
anteriores”. 
BAJA Y DESAPARECE LA MÚSICA 
MODERNO Y CLÁSICO (UTILIZAR PELÍCULAS DE 
CHAPLIN). 
ENTRA MÚSICA ELECTRÓNICA. ENTREVISTA A CHRISTIAN LEÓN. CARACTERÍSTICAS 
DEL CINE MODERNO. (07:20 A 09:00. PRIMER DISCO). 
EDITAR INFORMACIÓN. IMÁGENES DE BLADE 
RUNNER MATRIX, TRUMAN SHOW Y AMERICAN 
BEAUTY MIENTRAS HABLA DE LA INCLUSIÓN DE 
OTROS LENGUAJES EN EL CINE. 
ENTREVISTA A JUAN PABLO CASTRO. 
CARACTERÍSTICAS DEL CINE POSMODERNO. (18:47 A 
19:17. PRIMER DISCO). COMPLEMENTA A LA PRIMERA 
ENTREVISTA. 
MÚSICA DE SUSPENSO. 
VOZ EN OFF: “Estamos ante un cine de las formas e imágenes, 
de la estética y lo visual”.  
 
IMÁGENES DE MATRIX EN CAMARA LENTA. 
TEXTO: “La nueva visión se inclina por lo fragmentario, por la 
dispersión, y la sensibilidad hacia la diferencia y la pluralidad. 
Alfonso de Vicente.” 
ENTRA MÚSICA KITSCH Y SE MANTIENE. ALGO 
INSTRUMENTAL. 
TEXTO ANIMADO: KITSCH. 
TEXTO: “Kitsch es todo aquello antónimo de lo funcional y 
absolutamente autocomplaciente. Abraham Moles” 
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VOZ EN OFF: “El arte kitsch es considerado como una copia 
inferior de un estilo existente o, en un sentido más libre, cualquier 
arte que es pretencioso, pasado de moda o de muy mal gusto. La 
Posmodernidad hace que este arte vuelva a ver la luz con obras 
que expresan de manera exagerada el uso de formas y colores. 
Además de la utilización de elementos antiestéticos y chillones, 
accesorios disparatados y toda clase de objetos que no tengan nada 
que ver entre sí, a la vez que se deja entrever cierto grado de 
ironía en las obras”. 
IMÁGENES DE “MUJERES AL BORDE DE UN ATAQUE 
DE NERVIOS” DE ALMODOVAR, MUERTE ENTRE LAS 
FLORES Y BARTON FINK DE LOS HERMANOS COEN. 
 
VOZ EN OFF: Blak Mama, película ecuatoriana estrenada en el 
2009, refleja en su estética mucho del fenómeno kitsch. 
IMÁGENES DE BLAK MAMA 
ENTRA MÚSICA ANDINA, SE MANTIENE Y BAJA. ENTREVISTA A PATRICIO ANDRADE. ESTÉTICA 
KITSCH EN BLAK MAMA. VESTUARIO Y ESCUDO. 
(41:10 A 43:26. PRIMER DISCO. EDITAR INFORMACIÓN). 
 
PASAN IMÁGENES DE LA PELÍCULA BLAK MAMA, 
PRINCIPALMENTE EL ESCUDO Y EL PERSONAJE 
BLAK. 
ENTRA MÚSICA DE BATMAN I. 
VOZ EN OFF: “El norteamericano Tim Burton ha basado su 
trabajo en la exposición del fenómeno kitsch y la ficción 
IMÁGENES DE “EL BARBERO”, “BIG FISH”, Y 
FOTOGRAFÍAS DE “BATMAN”, Y VARIAS.  
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cinematográfica. Sus decorados de cartón piedra y la exageración 
en sus personajes son dos de los recursos que le han servido para 
fabricar, explicitando dicho proceso, un mundo donde se 
configura la parodia”. 
ENTRA MÚSICA DE SUSPENSO. FONDO ANIMADO. 
TEXTO ANIMADO: FRAGMENTACIÓN. 
ENTRA SOUNDTRACK DE SNATCH. 
VOZ EN OFF: “Lo fragmentario en el arte posmoderno implica 
tomar elementos de otras obras, haciendo con ello que se 
descontextualicen, quitándoles todo simbolismo y soporte 
histórico, para quedarse solamente con su forma y unirlos a otros 
elementos de diversas maneras, que van desde el collage, hasta 
una total disociación estructural”. 
DIVIDIR LA PANTALLA PARA MOSTRAR A LA VEZ 
BLADE RUNNER, PULP FICTION, AMORES PERROS, 21 
GRAMOS, BABEL, SNATCH, MAGNOLIA, SMOKING NO 
SMOKING, CORRE LOLA CORRE, Y MEMENTO. 
AGRANDAR CADA UNA UN POCO PARA VER CIERTAS 
PARTES SEGÚN EL TEXTO. 
ENTRA SOUNDTRACK DE PULP FICTION. 
VOZ EN OFF: "Pulp Fiction de Quentin Tarantino, es una 
película que une distintas historias o fragmentos dentro de una 
totalidad, y dentro de ella se hacen guiños a épocas pasadas, se 
fragmenta tanto el relato como la estructura narrativa, entre 
distintos elementos, un modo de operar típico del 
posmodernismo… Otro ejemplo: Ciudad de Dios”.   
DE LOS PANTALLAS PEQUEÑAS, AGRANDAR LA QUE 
CONTIENE A PULP FICTION, Y MOSTRAR ESCENAS 
VARIADAS. 
ENTRA SOUNDTRACK DE CIUDAD DE DIOS. DE LOS PANTALLAS PEQUEÑAS, AGRANDAR LA QUE 
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CONTIENE A LA ENTREVISTA Y LUEGO MEZCLAR 
CON IMÁGENES DE CIUDAD DE DIOS. 
ENTREVISTA A CHRISTIAN LEÓN. ANÁLISIS DE 
CIUDAD DE DIOS. (13:20 A 15:20. PRIMER DISCO. 
EDITAR INFORMACIÓN). 
ENTRA SOUNDTRACK DE MEMENTO. 
VOZ EN OFF: “Memento, de Christopher Nolan, es una típica 
representación de la postmodernidad, con la construcción de una 
identidad por medio de signos (tatuajes e imágenes fotográficas) y 
la fragmentación de un personaje que aparte de un desorden 
patológico, sufre una crisis de identidad, además cuenta con una 
particular forma de contar la historia, con una estructura 
reversible, es decir, está contada hacia atrás”. 
DE LAS PANTALLAS PEQUEÑAS, AGRANDAR LA QUE 
CONTIENE A MEMENTO Y MOSTRAR VARIAS 
ESCENAS. PRINCIPALMENTE DE LOS TATUAJES. 
PONER EFECTO PARA QUE EL PERSONAJE CAMINE 
HACIA ATRÁS. 
ENTRA MÚSICA DE SUSPENSO. TEXTO ANIMADO: INTERTEXTUALIDAD. 
ENTRA NUEVA VERSIÓN DE ALGUNA CANCIÓN 
ANTIGUA DE MUSICA CLASICA RECONOCIDA. 
VOZ EN OFF: “La intertextualidad se define como el conjunto de 
relaciones que aproximan un texto determinado a otros textos del 
mismo autor o de otros, de la misma época o de épocas anteriores. 
Con este proceso, imágenes de todo tipo se entrecruzan, dialogan 
entre sí, y se desprenden del texto original para dar paso a uno 
PONER EN UN LADO LA PELICULA ANTIGUA Y EN EL 
OTRO LA NUEVA VERSIÓN, CON “LA GUERRA DE LOS 
MUNDOS”, DRÁCULA, EL HOMBRE LOBO, 
FRANKENSTEIN Y VAN HELSING.  
 
EN PANTALLA DIVIDIDA “TACONES LEJANOS” DE 
ALMODOVAR Y “SONATA DE OTOÑO” DE INGMAR 
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nuevo, mediante distintas variantes como  la cita, referencia, 
parodia, pastiche, remake o intergenericidad”. 
BERGMAN. 
SOUNDTRACK DE SHREK Y MEZCLAR CON 
SOUNDTRACK DE “EL SEÑOR DE LOS ANILLOS”. 
VOZ EN OFF: “El pastiche es una forma de intertextualidad, que 
descontextualiza los elementos, para llevarlos a nuevas situaciones 
dentro de una macrohistoria diferente a la original. Shrek de 
Andrew Adamson utiliza este recurso en sus tres entregas”. 
IMÁGENES DE SHREK, CUANDO ALUDE A LAS 
ESCENAS DE “SPIDERMAN” Y “EL SEÑOR DE LOS 
ANILLOS” EN PANTALLA DIVIDIDA. 
 
SOUNDTRACK DE SHREK. DE FONDO IMÁGENES DE SHREK CUANDO ALUDE A 
ALGUNA PELÍCULA. 
TEXTO: “El recurso irónico funciona en la imitación de los 
elementos conocidos y en la reutilización de éstos con un 
resultado distinto”. 
ENTRA SOUNDTRACK DE KILL BILL. 
VOZ EN OFF: “Quentin Tarantino, director del filme Kill Bill, 
muestra todo un entramado de imágenes tomadas del anime, el 
cine de artes marciales o el comic, además de hacer alusión a 
planos y escenas específicas de filmes de  Sergio Leone, 
Peckinpah o Kurosawa. También su banda sonora es un completo 
collage de música que va desde Nancy Sinatra a Bernard 
Herrmann”. 







SE TERMINA VOZ EN OFF, Y DEJAR UN MOMENTO 
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CON IMÁGENES EN CAMARA LENTA DE KILL BILL Y 
SU SOUNDTRACK. 
ENTRA SOUNDTRACK DE “EL PADRINO”. 
VOZ EN OFF: “La intergenericidad es una modalidad de la  
intertextualidad, por medio de la cual se fusionan distintos 
géneros, como el drama, la comedia, el cine negro, el pulp, los 
westerns, thrillers, musicales, y de ellos se deriva una nueva obra. 
Algunos de los títulos más destacables que se han acoplado a esta 
estrategia son: El Padrino de Francis Ford Coppola, El Cabo del 
Miedo de Martin Scorsese, Los Intocables de Brian de Palma, o 
Seven de David Fincher, filmes trabajados desde el cine negro, 
suspense, thriller, y haciendo referencia al cine clásico. 
IMÁGENES DE EL PADRINO, EL CABO DEL MIEDO, LOS 
INTOCABLES Y SEVEN. 
ENTRA MÚSICA CÓMICA. 
VOZ EN OFF: Scary Movie de Keenen Ivory Wayans, es una 
película que refleja con claridad todos los elementos 
intertextuales, al hacer parodias de la parodia, pastiches y trabajar 
con géneros incluidos en películas a las que se cita. 
DESAPARECE MUSICA. 
IMÁGENES DE SCARY MOVIE. 
ENTRA MÚSICA DE SUSPENSO. TEXTO: “El sujeto es un producto de la máquina de 
representación y desaparece en ella. Jean-François Lyotard”. 
TEXTO ANIMADO: MUERTE DEL SUJETO. 
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VOZ EN OFF: “Una característica de la posmodernidad es que 
nos muestra la pérdida de sensación de individualidad, y su 
conflicto constante con el verdadero sujeto, invadido de 
sensaciones y sentimientos. Las ideologías contemporáneas, 
contraponen gran cantidad de ideas, y reflejan la inexistencia de 
utopías e ilusiones, aniquilando la sensación de ser humano”. 
IMÁGENES DE “EL CLUB DE LA PELEA”, DE FINCHER 
CABEZA BORRADORA Y MULLHOLLAND DRIVE DE 
DAVID LYNCH. 
ENTRA SOUNDTRACK DE “EL CLUB DE LA PELEA”. 
VOZ EN OFF: “El club de la pelea de David Fincher, muestra la 
historia de la enajenación del hombre actual en su destrucción 
como individuo. El protagonista no es nadie, sólo posee una voz 
que nos relata su historia. Es un anti-héroe, que a lo largo del 
filme se desata en una disociación de la personalidad, por un lado 
la conformista y consumista, y por otro, la que protesta, a nivel 
personal, ésta última conformando un sector minoritario 
underground llamado “El club  de la pelea”. 
IMÁGENES DE “EL CLUB DE LA PELEA”, ESCENAS DE 
LUCHAS. 
ENTRA MÚSICA DE SUSPENSO. TEXTO: ESTILOS POSMODERNOS. 
ENTRA MÚSICA REEDITADA DE BANDAS VIEJAS. 
VOZ EN OFF: “El arte contemporáneo ya no busca la invención 
de lenguajes de ruptura, las obras son más bien subjetivas, 
artesanales u obsesivas y abandonan la búsqueda pura de lo nuevo 
para reencontrarse con estilos y formas de diferentes épocas, 
PANTALLA DIVIDIDA CON IMÁGENES DE SANTA 
SANGRE, ¿DÓNDE QUEDA LA CASA DE MI AMIGO?, Y LA 
VIDA CONTINÚA Y A TRAVÉS DE LOS OLIVOS, AVATAR, 




principalmente haciendo alusión a las vanguardias de la 
modernidad”. 
SONDTRACK DE SANTA SANGRE DE FONDO. TEXTO ANIMADO: SURREALISMO. 
IMÁGENES DE LO QUE VA RELATANDO LA 
ENTREVISTA. 
ENTREVISTA A JUAN PABLO CASTRO. LAS 
VANGUARDIAS Y SURREALISMO CON LA PELÍCULA 
SANTA SANGRE (21:40 A 22:38. PRIMER DISCO). 
TEXTO: “El Surrealismo busca dar su punto de vista desde 
una estética automática, que no sigue un razonamiento lógico”.  
SOUNDTRACK DE LA TRILOGÍA DE KOKER. 
VOZ EN OFF: “El Minimalismo en el cine es la tendencia a 
reducir a lo esencial todos los elementos que conforman un filme, 
trabajan desde una economía de lenguaje y medios, ausencia de 
ornamentos y síntesis en la estructura narrativa. El Iraní Abbas 
Kiarostami trabaja con esta modalidad en sus películas. Una 
narrativa que prácticamente no posee una introducción, nudo y 
desenlace, sino más bien un gran fragmento. Su trilogía de Koker, 
integrada por los filmes: ¿Dónde queda la casa de mi amigo?, Y 
la vida continua y A través de los olivos, poseen una estructura  y 
argumentación bastante simples. La primera, historia de un niño 
TEXTO ANIMADO: MINIMALISMO. 
IMÁGENES DE: ¿DÓNDE QUEDA LA CASA DE MI 




que desea entregarle un cuaderno a su compañero de clases. La 
segunda trata sobre un cineasta que va a la ciudad de Koker en 
busca de actores para una de sus películas; y la tercera narra el 
amorío de una pareja de actores mientras filman una película. Tres 
historias que parecen no conectar en modo alguno y que tienen su 
fuerte en aquel mínimo de elementos, que profundizan la historia 
como una totalidad”. 
ENTRA SOUNDTRACK DE AVATAR. 
VOZ EN OFF: “El Hiperrealismo es un estilo que se inclina hacia 
la precisión exacerbada de los detalles, trata de reflejar la realidad 
tal cual es, valiéndose para ello de las técnicas más avanzadas en 
efectos especiales y tecnología digital. Una película sobresaliente 
es Avatar, de James Cameron, con una fastuosa puesta en escena, 
tanto en el momento mismo del clímax como para ambientar todos 
los espacios, tratando de evidenciar la historia con precisión 
milimétrica, en donde los efectos especiales tienen igual o más 
protagonismo que los actantes o la historia. 
IMÁGENES DE LAS MEJORES ESCENAS DE AVATAR. 
ENTRA SOUNDTRACK DE AMELIE. 
VOZ EN OFF: Otro estilo que ha sido retomado por la 
posmodernidad es el Expresionismo, caracterizado por acentuar 
los detalles al máximo para engrandecer la interpretación actoral, 






los vestuarios, el decorado, el drama o los tintes cómicos del 
filme. Jean-Pierre Jeunet, en su película Amélie, cuenta la historia 
de una camarera tímida que decide inmiscuirse en la vida de 
quienes la rodean para hacer el bien; filmada con un notable 
interés por resaltar el color y la interpretación. En la categoría 
Expresionista también podemos ubicar a películas como: Hero, 






IMÁGENES DE SWEENEY TODD. 
ENTRA SOUNDTRACK DE “EL CONTRATO DEL 
DIBUJANTE”. 
VOZ EN OFF: El Neobarroco es un estilo que propende a la 
exageración, la ostentación, intensidad e inmediatez.  
Sus obras muestran a cabalidad: individualismo, detalle, el sentido 
del movimiento, energía y tensión. Cineastas como Peter 
Greenaway se han hecho eco de este estilo al realizar películas 
caracterizadas por el fragmento y el desorden, con una estructura 
de laberinto y nudo. Su filme El Contrato del Dibujante narra la 
historia de Neville, un dibujante que recibe la íntima hospitalidad 
la esposa de su empleador Herbert, mientras trabaja en un contrato 
para realizar los gráficos de una casa. 
IMÁGENES DE “EL CONTRATO DEL DIBUJANTE”. 
 
ENTRA MÚSICA POSMODERNA. IMÁGENES DE PULP FICTION, CIUDAD DE DIOS. 
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VOZ EN OFF: El cine posmoderno puede ser considerado un 
rizoma. No tiene una sola rama a partir de la cual se le pueda 
conocer, sino que tiene una multiplicidad de enfoques y elementos 
que lo hacen diferente de la estética clásica y moderna. Allí 
podemos encontrar filmes de autor que exploran la dimensión del 
héroe, filmes que parodian la dimensión del héroe. Filmes que 
usan la intertextualidad para jugar con la dimensión del héroe y 
parodiar aparte los esquemas del cine moderno. Filmes que toman 
partículas narrativas y las retuercen hasta la imposibilidad, o 
filmes donde la intentona es simplemente contemplar.  
Si el cine posmoderno no cree en los metarrelatos, y éste es su 





IMÁGENES DE MATRIX, SEVEN, ZODIACO, 
KILL BILL 1 Y 2. 





TEXTO ANIMADO: CONTINUARÁ… 
ENTRA SOUNDTRACK DE PULP FICTION. CRÉDITOS. 
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 Docente, investigador y crítico de cine.  
 
 Especialista en comunicación, visualidad y arte contemporáneo.  
 
 Autor del los libros:  
 
- "El cine de la marginalidad: realismo sucio y violencia urbana".  
- "Ecuador Bajo Tierra. Videografías en circulación paralela" (con Miguel 
Alvear). 
 
 Fue asesor del "Diccionario De Cine Iberoamericano" editado por la Sociedad 
General de Autores y Editores de España.  
 
PATRICIO ANDRADE.  
 
 Director escénico, Co-director de la película Blak Mama, ganadora del Premio 
Augusto San Miguel 2008.  
 
 Programador de artes escénicas y director del festival Alas de la Danza en 
OCHOYMEDIO.   
 





 Integrante de los grupos Ballet Novo, Spacio Danza Contemporánea, 
Propudanza. 
 
 Profesor coreógrafo de la Escuela de la Compañía Nacional de Danza. 
 





 Coordinador del programa de Antropología de la Facultad Latinoamericana de 
Ciencias Sociales (FLACSO). 
 
 Docente FLACSO. 
 
JUAN PABLO CASTRO. 
 
 Crítico de Cine. 
 







3. INFORME DE SELECCIÓN DE PELÍCULAS. 
 
 PELÍCULAS DIRECTOR AÑO DE 
ESTRENO 
DESCRIPCIÓN 
1 INTOLERANCIA David Wark Griffith. 1916. Cine Clásico. 
2 THE KID Charles Chaplin. 1921. Cine Clásico. 
3 AVARICIA Erich Von Stroheim. 1924. Cine Clásico. 
4 HUELGA. Sergei Eisenstein. 1924. Cine Clásico. 
5 LA QUIMERA DEL ORO Charles Chaplin. 1925. Cine Clásico. 
6 CITIZEN KANE Orson Welles. 1941. Cine Clásico. 
7 EL LADRON DE 
BICICLETAS 
Vittorio De Sica. 1948. Cine Clásico. 
8 VERTIGO Alfred Hitchcock. 1958 Cine Clásico. 
9 PSICOSIS Alfred Hitchcock. 1960 Cine Clásico. 
10 TOPAZ Alfred Hitchcock. 1969 Cine Clásico. 
     
11 EL GABINETE DEL 
DOCTOR CALIGARI 
Robert Wiene. 1920. Cine Moderno/ 
Expresionismo. 
12 UN PERRO ANDALUZ Luis Buñuel. 1929. Cine Moderno. 
13 ATRACO PERFECTO Stanley Kubrick. 1956. Cine Moderno. 
14 FRESAS SILVESTRES Ingmar Bergman. 1957. Cine Moderno. 
15 SONATA DE OTOÑO Ingmar Bergman. 1978. Cine Moderno. 
     
16 RASHOMON Akira Kurosawa. 1950. Cine Posmoderno/ 
Intergenericidad. 
17 EL PADRINO Francis Ford Coppola. 1972. Cine Posmoderno/ 
Intergenericidad. 
18 CHINATOWN Roman Polanski 1974. Cine Posmoderno/ 
Intergenericidad. 
19 EL GRAN GATSBY Jack Clayton. 1974. Cine Posmoderno/ 
Intergenericidad. 
20 BLADE RUNNER Ridley Scott. 1982. Cine Posmoderno/ 
Intergenericidad. 
21 LOS INTOCABLES Brian De Palma. 1987. Cine Posmoderno/ 
Intergenericidad. 




23 SWEENEY TODD Tim Burton. 2007. Cine Posmoderno/ 
Intergenericidad. 
     
24 MUJERES AL BORDE DE 
UN ATAQUE DE NERVIOS 
Pedro Almodovar. 1988. Cine Posmoderno/ 
Kitsch. 
     
25 CABEZA 
BORRADORA 
David Lynch. 1977. Cine Posmoderno/ 
Intertextualidad. 
26 MUERTE ENTRE LAS 
FLORES 
Hermanos Coen. 1990. Cine Posmoderno/ 
Intertextualidad. 
27 BARTON FINK Hermanos Coen. 1991. Cine Posmoderno/ 
Intertextualidad. 
28 TACONES LEJANOS Pedro Almodovar. 1991. Cine Posmoderno/ 
Intertextualidad. 
29 RESERVOIR DOGS Quentin Tarantino. 1992. Cine Posmoderno/ 
Intertextualidad. 
30 SEVEN. David Fincher. 1995. Cine Posmoderno/ 
Intertextualidad. 
31 THE GAME David Fincher. 1997. Cine Posmoderno/ 
Intertextualidad. 
32 MATRIX Larry y Andy 
Wachowski. 
1999. Cine Posmoderno/ 
Intertextualidad. 
33 SCARY MOVIE. Keenen Ivory Wayans. 2000. Cine Posmoderno/ 
Intertextualidad. 
34 LOS LUNES AL SOL Fernando León de 
Aranoa. 
2002. Cine Posmoderno/ 
Intertextualidad. 
35 KILL BILL 1 Y 2. Quentin Tarantino. 2003/2004 Cine Posmoderno/ 
Intertextualidad. 
36 ZODIACO. David Fincher. 2007. Cine Posmoderno/ 
Intertextualidad. 
     
37 SMOKING/NO SMOKING Alain Resnais. 1993. Cine Posmoderno/ 
Fragmentación. 
38 TRUMAN'S SHOW Peter Weir 1998. Cine Posmoderno/ 
Fragmentación. 
39 CORRE LOLA CORRE Tom Tykwer. 1998. Cine Posmoderno/ 
Fragmentación. 
40 SNATCH Guy Ritchie. 1998. Cine Posmoderno/ 
Fragmentación. 
41 AMERICAN BEAUTY Sam Mendes. 1999. Cine Posmoderno/ 
Fragmentación. 
42 EL CLUB DE LA 
PELEA 
David Fincher. 1999. Cine Posmoderno/ 
Fragmentación. 
43 MAGNOLIA Paul Thomas Anderson. 2000. Cine Posmoderno/ 
Fragmentación. 




45 AMORES PERROS Alejandro González 
Iñárritu. 
2000. Cine Posmoderno/ 
Fragmentación. 
46 EL SEÑOR DE LOS 
ANILLOS 
Peter Jackson. 2001. Cine Posmoderno/ 
Fragmentación. 
47 MULLHOLLAND DRIVE 
 
David Lynch. 2001. Cine Posmoderno/ 
Fragmentación. 
48 CIUDAD DE DIOS Fernando Meirelles y 
Kátia Lund. 
2002. Cine Posmoderno/ 
Fragmentación. 
49 21 GRAMOS Alejandro González 
Iñárritu 
2003. Cine Posmoderno/ 
Fragmentación. 
50 BABEL Alejandro González 
Iñárritu. 
2006. Cine Posmoderno/ 
Fragmentación. 
51 EL IMPERIO. David Lynch. 2006. Cine Posmoderno/ 
Fragmentación. 
     
52 PULP FICTION Quentin Tarantino. 1994. Cine Posmoderno/ 
Pastiche. 
53 SHREK. Andrew 
Adamson y Vicky Jenson. 
2001. Cine Posmoderno/ 
Pastiche. 
54 BIG FISH Tim Burton. 2003. Cine Posmoderno/ 
Pastiche. 
     
55 DRÁCULA Francis Ford Coppola. 1992. Cine Posmoderno/ 
Remake. 
56 VAN HELSING  Stephen Sommers. 2004. Cine Posmoderno/ 
Remake. 
57 LA GUERRA DE LOS 
MUNDOS 
Steven Spielberg. 2005. Cine Posmoderno/ 
Remake. 
     
58 SANTA SANGRE. Alejandro Jodorowski. 1989. Cine Posmoderno/ 
Surrealista. 
59 ¿DÓNDE QUEDA LA 
CASA DE MI AMIGO? 
Abbas Kiarostami. 1987. Cine Posmoderno/ 
Minimalista. 
60 Y LA VIDA CONTINUA Abbas Kiarostami. 1991. Cine Posmoderno/ 
Minimalista. 
61 A TRAVÉS DE LOS 
OLIVOS. 
Abbas Kiarostami. 1994. Cine Posmoderno/ 
Minimalista. 
62 TITANIC James Cameron. 1997. Cine Posmoderno/ 
Hiperrealista. 
63 AMÉLIE Jean-Pierre Jeunet. 2001. Cine Posmoderno/ 
Expresionista. 
64 SIN CITY Frank Miller, Robert 
Rodríguez. 
2005. Cine Posmoderno/ 
Expresionista. 
65 EL CONTRATO DEL 
DIBUJANTE. 
Peter Greenaway. 1982. Cine Posmoderno/ 
Neobarroco. 




67 THE PILLOW BOOK Peter Greenaway. 1996 Cine Posmoderno/ 
Neobarroco. 
     
68 TODOS DICEN I LOVE YOU Woody Allen 1996 Cine 
Posmoderno. 
69 LA ROSA PÚRPURA 
DE EL CAIRO 
Woody Allen 1985 Cine 
Posmoderno. 
70 EROS Wong Kar-Wai 2005 Cine 
Posmoderno. 












 RESUMEN DE CONTENIDOS 
- Guía para el Profesor, (Antes, Durante y después) 
- Video Documental Educomunicativo sobre Cine Posmoderno 
- Terminología clave. 




Tomando en cuenta que la posmodernidad ha marcado varios rasgos característicos que 
han ido moldeando las diferentes artes en los últimos años con una estética propia y que 
ha devenido en propuestas bastante interesantes, es menester conocer al detalle el por 




El problema resultante del desconocimiento de este tipo de temas hace que, como se ha 
podido evidenciar en la Universidad Politécnica Salesiana, Escuela de Comunicación 
Social, se dejen de lado muchas posibilidades de cómo tratar  la imagen y  la narrativa; 
por medio de las cuales los estudiantes podrían proponer proyectos más interesantes y 
estructurados ingeniosamente, que muchas veces dan un mejor realce. 
 
El siguiente es un documental educomunicativo que permitirá mostrar las imágenes de 
productos cinematográficos de corte posmoderno para analizarlos críticamente en su 
contenido narrativo, estético, discursivo y visual, dando paso así al profesor y al 
estudiante para que sean ellos quienes tengan este producto como material de apoyo en 
sus clases, contribuyendo de esa manera al reforzamiento de la materia y al 




 Emplear el Documental Educomunicativo sobre las imágenes de productos 
cinematográficos de corte Posmoderno para analizarlos críticamente en su 
contenido narrativo, discursivo, estético y visual. 
 
 Organizar a los estudiantes luego de ver el Documental de una forma positiva, 
siendo capaces de identificar con claridad los elementos posmodernos, los 










4.4. RESUMEN DE CONTENIDOS. 
 
4.4.1. GUÍA PARA EL PROFESOR. (ANTES, DURANTE Y DESPUÉS). 
 
 Es importante ver el documental sobre Cine Posmoderno, por lo menos tres (3) 
veces, antes de proyectarlo a los estudiantes. 
  Analizar el video tomando en cuenta lo siguiente: 
1. Qué  argumento posee el video. 
2. Tomar en cuenta la forma y estructura del video documental. 
3. Los elementos estéticos. 
4. La estructura narrativa. 
5. El contexto. Es prioridad ubicarse en el escenario real del video. 




1. Anuncie a breves rasgos a los estudiantes sobre la proyección del video y de lo 
que se trata. 
2. Los estudiantes deben dar al profesor sus ideas de lo que van a ver. 
3. El Profesor delegará grupos para el análisis posterior. 
4. Se designará un jefe de cada grupo de estudiantes. 
5. Se puede anotar en una hoja* la información que proporcionen los estudiantes; 
en la hoja deberán existir tres columnas: Lo que sé, Lo que quiero saber, Lo 









1. Designe tareas sobre el contenido, pida a los estudiantes detalles específicos, 
puede ser del principio, del medio y del final, (esto va en la segunda columna de 
la hoja). 
2. Puede ser importante que no apague la luz del cuarto donde se vaya a proyectar 
el video, ya que los estudiantes podrían distraerse, aparte de que necesitan luz 




1. Se reúnen los grupos de estudiantes. Cada uno de ellos deberá encargarse de 
seguir especialmente un aspecto del video. Podemos hacer una division temática: 
fragmentación, intertextualidad, kitsch, etc. 
2. Se expone lo recogido por los estudiantes, a través del delegado o jefe de grupo. 
Es el momento adecuado para realizar las correcciones y despejar dudas. 
3. El Profesor puede pedir a los estudiantes que escriban algo nuevo de lo que 
aprendieron, (pueden escribir en la tercera columna). 
 
4.4.2. TERMINOLOGÍA CLAVE. 
 
 Posmodernidad: Movimiento artístico y cultural caracterizado por su oposición 
al racionalismo y por su culto predominante de las formas, el individualismo y la 
falta de compromiso social. 
 
 Cine Posmoderno: Se considera al "cine postmoderno" como una categoría 
nueva de cine, es radicalmente diferente a la de las generaciones anteriores. El 
cine posmoderno consiste en una superposición de estrategias de carácter 
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narrativo (de plano general a primer plano) y estrategias de carácter descriptivo 
(de primer plano a plano general). 
 
 Modernidad: puede definirse como el proyecto de imponer la razón como norma 
trascendental a la sociedad. 
 
 Pastiche: Imitación o plagio que consiste en tomar determinados elementos 
característicos de la obra de un artista, y combinarlos de forma que den la 
impresión de ser una creación independiente. 
 
 Neorrealismo: Movimiento artístico que intenta reflejar con dramatismo la 
realidad social. 
 
 Expresionismo: Promulga la intensidad de la expresión sincera de todos los 
elementos de una obra, aún a costa del equilibrio formal. 
 
 Kitsch: Caracterizado por la ostentosidad pretenciosa, barroquismo y mal gusto.   
 
 Pop: Movimiento artístico caracterizado por la utilización de la iconografía 
propia de la sociedad de consumo.  
 
 Intergenericidad: Estrategia creativa que puede situar una obra artística por 
encima de cualquier molde previsible, haciéndola inaccesible a todo afán 
clasificatorio y otorgándole singularidad y valor artístico.  
 
 Remake: nueva versión de una obra. 
 
 Intertextualidad: conjunto de relaciones que acercan un texto determinado a 
otros textos de varia procedencia: del mismo autor o más comúnmente de otros, 
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de la misma época o de épocas anteriores, con una referencia explícita (literal o 
alusiva o no) o la apelación a un género, a un arquetipo textual o a una fórmula 
imprecisa o anónima. 
 
 Fragmentación: Proceso de dividir un paquete en unidades más pequeñas 
cuando se está transmitiendo en un medio de red que no puede soportar el 
tamaño original del paquete. Ver también reensamblaje.  
 
 Metarrelato: es una narración madre, un gran relato que incluye otros relatos 
menores. 
 
 Minimalismo: reduce el contenido y la forma de la obra de arte a un vocabulario 
de formas escaso y simple. Un principio importante es la repetición de 
estructuras geométricas. Elimina cualquier tipo de ilusión o metáfora.  
 
 Hiperrealismo: Propone reproducir la realidad con más fidelidad y objetividad 
que la fotografía. A veces se confunde con el Fotorrealismo que es menos 
radical. 
 
 Cyberpunk: Es el nuevo tipo sociológico de la 'revolución digital', el nuevo 
hippy de la frontera electrónica. La paternidad de la expresión se le asigna al 
periodista escritor Bruce Sterling.  
 
 Surrealismo: alentaba a los artistas y escritores a liberarse del pensamiento 
lógico y exaltar lo subconsciente y lo onírico.  
 
 Neobarroco: Movimiento artístico que recupera los modelos del barroco y que se 
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5. DISEÑOS DE LA GUÍA EDUCOMUNICATIVA Y DVD.  
 
 





































































CAPÍTULO IV. PRODUCCIÓN DEL DOCUMENTAL. 
 




Para la pre-producción, se realizó una investigación sobre Críticos de Cine y personas 
especializadas en Sociología, Antropología, Comunicación, Pedagogía, Cine y demás 
afines al tema en cuestión. 
 
Se realizó una cita previa con las personas dispuestas a concretar una entrevista, para 
hablar a breves rasgos acerca del tema, y acordar si la información que poseían era 
necesaria para los objetivos del tema. 
 
La grabación de la voz en off quedó a cargo del Lic. Marlon Quintana, con el cual se 
obtuvo una cita previa de repaso de las líneas que iba a locutar, y quien fue escogido por 
su tonalidad de voz, acorde con lo que se requería para el tema. 
 
Por otro lado, se conformó una lista de películas sobresalientes en cuanto a cine clásico, 
moderno y posmoderno, y posteriormente se adquirió dicho material en distintas casas 
comerciales especializadas en cine. 
 
En la cuestión de musicalización del documental, se investigó sobre soundtracks y 
música análoga al cine posmoderno, luego de lo cual se adquirieron varios materiales, 




Se obtuvo todo lo referente a insumos tecnológicos para la grabación, producción y post-
producción del documental, para completar lo que se tenía previamente en equipos y no 




El Documental es un aporte visual sobre Cine Posmoderno, que permite reconocer todas 
sus características y particularidades, identificando básicamente los siguientes puntos:  
 
 Introducción al Cine Posmoderno. Se da un breve preámbulo en cuanto al cine 
clásico y moderno, para diferenciarlos del Posmoderno. 
 Fragmentación. Estética fragmentada y análisis de varias películas. 
 Intertextualidad/ Pastiche. Análisis de películas, en donde también se incluye la 
intergenericidad, como componentes de la estética posmoderna.  
 Muerte Del Sujeto. Exploración de un pensamiento muy posmoderno, que 
propone la muerte del sujeto moderno, para que nazca un hombre más humano. 
 Estilos Posmodernos. (Surrealismo, Minimalismo, Estética kitsch, 
Hiperrealismo, Expresionismo y Neobarroco). Análisis de estilos retomados por 
la posmodernidad y el cine. 
 
Para ejemplificar los ítems, se utilizarán películas que han sido previamente escogidas, 
de acuerdo a cada subtema, junto con soundtracks e imágenes, que se complementan con 
una guía educomunicativa, con la cual alumnos y profesores van a poder debatir en 









Se decidió tomar en cuenta las posturas e información proporcionadas por los 
profesionales:  
 
 Christian León. 
 Patricio Andrade. 
 Xavier Andrade. 
 Juan Pablo Castro. 
 
Para la grabación de la entrevista, se citó en distintos lugares a los entrevistados y se 
obtuvo información detallada sobre temas referentes al cine Posmoderno. 
 
Con el guión estructurado, se citó al Lic. Marlon Quintana para la grabación de la voz en 
off, en los estudios de Radio Mundo. 
 
 
Las películas fueron cambiadas a formato de edición, y se las clasifico de acuerdo al 




Con todos los elementos de la grabación listos, se comienza a procesar la información en 
distintos computadores. 
 
Lo principal de cada fragmento de película, es procesado para ordenarlo posteriormente 




Se cuadra la voz en off con las entrevistas para que no exista repetición de información y 
se deja el espacio necesario para la ulterior graficación. 
 
Las animaciones de texto, gráficos y fondos, se montan junto con las películas sobre las 
entrevistas y la voz en off, dejando la edición completa. 
 
1.5. DEFINICIÓN DE FORMATO. 
 
El formato de la grabación final es NTSC
77
 a 29,97 cuadros por segundo. 
 
1.6. INSUMOS TECNOLÓGICOS. 
 
 Computadora HP Pavilion dv4-2000 Dual-CoreM300. 2,0 GHz, 4 MB de caché 
de nivel 2. 
 Computadora Imac Core 2 Duo de Intel a 3,06 GHz. Gráficos GeForce 9400M 
de NVIDIA. 
 Micrófono. 
 Cámara Sony Minidv. 
 Trípode. 
 Consola de sonido. 
 VHS. 
 DVD. 
 Dvd`s en blanco. 
 Cassettes Minidv. 
 Cables para micrófono, plugs y cables RCA. 
                                                          
77 NTSC: National Television System Committee, que quiere decir Comisión Nacional de Sistemas de 
Televisión, es un sistema de codificación y transmisión de Televisión en color analógico desarrollado 
en Estados Unidos en 1940, y que se emplea en la actualidad en la mayor parte de América y Japón, para 
la transmisión de imágenes.  
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1.7. PROGRAMAS UTILIZADOS PARA PRODUCCIÓN Y POST-
PRODUCCIÓN. 
 
 Adobe Premiere Pro Cs3. 
 Adobe After Effects Pro Cs3. 
 Adobe Photoshop Cs3. 
 Adobe Illustrator. 
 Adobe Audition 2.0. 
 Total Video Converter. 
 X video Converter. 
 Avi Video Converter. 
 Virtual Dub Mod. 
 Subtitle Creator. 
 Subrip. 
 Cam Studio. 
 




Se realizó una clasificación de todo el material, compuesto por fotografías, videos y 
música, para incluirlo de manera adecuada y entendible en el documental; las locuciones 
tuvieron un ensayo previo para no tener problemas de dicción y de pronunciación al 







2.2. EL CONTENIDO. 
 
La presentación de los datos han sido resumidos previamente, teniendo en cuenta que el 
documental debe transmitir un mensaje y dejar una huella positiva en la mente de los 
estudiantes.  
 
Se trata de que el contenido no sea transmitido de forma profusa para no ocasionar 
cansancio y confusión, aunque los conceptos y terminología poseen un tanto de 
profundidad, dado que el documental está orientado a estudiantes universitarios.  
 
Todos los temas investigados fueron tomados en cuenta, y se incluyeron a la mayoría, 
dejando de lado o mencionando sólo momentáneamente ciertos temas, en razón del 




El video fue producido en base a un guion previo, que a la vez fue elaborado luego de 
tener todo el material completo. Se planificó realizarlo con fotografías, fragmentos de 
películas de cine clásico, moderno y posmoderno, música y soundtracks de las películas 
a las que se hace alusión, e infografías con texto para clarificar las ideas. 
 
2.4. VOZ EN OFF. 
 
Se ha optado por la grabación de una voz en off que vaya relatando todo el documental, 
principalmente por dos causas: no se cree conveniente tomar tiempo extra para que un 
presentador nos explique las imágenes, sino que ellas deben graficar la locución, y con 
esto se acorta la duración del documental; y por otro lado un presentador puede ser una 
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distracción, dado que lo que interesa aquí es que los estudiantes analicen las imágenes 




Varias citas textuales y pensamientos han sido colocados en el documental como texto, 
dado que pueden ser una ayuda para la comprensión de ciertos elementos importantes, 
que pueden ser pasados por alto si los dijera la voz en off. El texto ha sido elaborado con 
animaciones y fondos en movimiento para que resulte atractiva su lectura, y su aparición 




Para varias secciones del documental se utilizan animaciones de texto, imágenes y 
video, con el fin de que la vista sea mucho más agradable y tenga mayor impacto visual 
para los estudiantes, sin exagerar su uso porque puede ser un impedimento para la 




Las fotografías han sido tratadas para aclararlas y mejorar su calidad, dado que algunas 
tenían ciertos fallos, para posteriormente ser incluidas dentro del documental, en 








Se utilizaron fragmentos de varias películas de cine clásico, moderno y posmoderno, 
haciendo énfasis en este último, con los primeros sólo como una introducción al tema 
principal. Las películas que se utilizaron están enumeradas en la sección de “Informe de 
Selección de Películas” (Cfr. Supra) y sólo se utilizaron pequeños fragmentos de cada 
una, mencionando en el documental el nombre de la película que se está observando, 




La música que se utilizó para el documental son los soundtracks de las propias películas 
que están incluidas allí, de los cuales se seleccionó los más representativos y 
reconocidos, para de esta manera hacer más dinámica y entretenida cada una de las 




El tiempo de duración del documental es de 21 minutos aproximadamente, que 
comprende dos grandes apartados:  
 
- VOLUMEN I: Nacimiento y Características del Cine Posmoderno (11 minutos). 
 





2.11. GUÍA EDUCOMUNICATIVA. 
 
Para completar el proceso educomunicativo que busca alcanzar el documental, se realizó 
una guía para los profesores, que muestra paso a paso lo que hay que hacer previa la 
mostración del video, antes, durante y un después, que incluye también un glosario y 
















































CAPÍTULO V. INFORME FINAL Y DE VALIDACIÓN. 
 
  
1. GRUPOS FOCALES. 
 
El grupo focal es una técnica de estudio de las opiniones o actitudes de un público, 
también conocido como grupo de discusión o sesiones de grupo. Consiste en la reunión 
de un grupo de personas, con un moderador encargado de hacer preguntas y dirigir la 
discusión. Su labor es la de encauzar la discusión para que no se aleje del tema de 
estudio. Con el grupo de discusión se indagan las actitudes y reacciones de un grupo 
social específico frente a un tema. Las preguntas son respondidas por la interacción del 
grupo en una dinámica en que los participantes se sienten cómodos y libres de hablar y 
comentar sus opiniones. 
 
Sin embargo, el grupo de discusión tiene desventajas. El entrevistador tiene poco control 
sobre ellos y en ocasiones se pierde tiempo en asuntos de poca trascendencia.  
 
Los grupos focales fueron tomados en cuenta para poder establecer parámetros de 
corrección y validación en lo que respecta al video documental de cine posmoderno, 
consiguiendo de esta manera los ajustes del producto final. 
 
Se realizaron tres grupos focales integrados por 10 personas cada uno; en los cuales se 
presentó el video documental de cine posmoderno, para debatir si este necesita de 
ajustes ya sea en la calidad de imagen, efectos, sonido y detalles, que hagan de este 







2. PROCESO DE VALIDACIÓN. 
 
“Validación es la confirmación mediante el suministro de evidencia objetiva de que se 
han cumplido los requisitos para una utilización o aplicación específica prevista”78. Para 
que la evidencia relacionada con el tema sea valedera tenemos que realizar un proceso 
por el cual la información a obtener sea objetiva, clara y cumpla con las expectativas 
previstas. 
 
Por tal motivo la validación es un proceso que nos permite confirmar datos, para 
verificar que la información recogida permita establecer claramente el cumplimiento de 
lo esperado. 
 
La validación se realizó a través del método de análisis de tres grupos focales, 
provenientes de los niveles superiores de la Universidad Politécnica Salesiana, Escuela 
de Comunicación Social. Para cada grupo focal se seleccionaron 10 participantes, para 
un total de 30 validantes distribuidos entre hombres y mujeres de 20 a 25 años. 
 
Los grupos focales fueron realizados siguiendo el cronograma mostrado a continuación: 
 
 Grupo Focal No 1………………………………………… 12 de Abril del 2010. 
 Grupo Focal No 2………………………………………… 14 de Abril del 2010. 
 Grupo Focal No 3………………………………………… 19 de Abril del 2010. 
 
Para la conducción de cada grupo focal se organizó un equipo conformado por un 
facilitador/a o moderador/a en este caso María Isabel Falconí, y un secretario/a Galo 
Vásconez.  
 





3. FICHA TÉCNICA: 
 





 Establecer parámetros de corrección y validación que se deban realizar en el 
video. 




La persona a cargo de establecer los parámetros de debate, siguió los siguientes pasos 
para la obtención de los resultados anhelados: 
 
 Presentó a los grupos focales los objetivos del encuentro. 
 Dio paso a una introducción al tema y planteó las normas que se seguirían. 
 Estas normas son: se debe prestar atención a la imagen, sonido, efectos y detalles 
que estén con falencias. Luego de finalizado el video documental se les pasará un 
cuestionario (Cfr. Infra) que deberán llenar; se establecerá un debate (duración 
del debate 15 min. máximo). 







3.4. FORMATO DEL CUESTIONARIO.  
 
CUESTIONARIO PARA LOS GRUPOS FOCALES. 
FACULTAD: ------------------------------------------------------------------  EDAD: ------------ 
ESCUELA: ---------------------------------------------- NIVEL:- ----------------------------- 
Conteste Si o No a las siguientes preguntas: 
 
1. ¿Cree que las imágenes están acordes con el contenido?        SI                     NO 
 
2. ¿La voz del locutor es clara y comprensible?                           SI                     NO 
 
3. ¿La información del tema es clara?                                           SI                     NO 
 
4. ¿Las imágenes son de buena calidad?                                        SI                     NO 
 
5. ¿Está de acuerdo con la música que acompaña el video?          SI                     NO 
 
 
6. ¿Los temas del documental han sido claros y han despejado dudas?       
 
SI             NO 
 
7. ¿Las animaciones y efectos visuales despiertan interés?            SI                    NO 
 










4. RESULTADOS DE LOS GRUPOS FOCALES. 
 
Una vez realizados los grupos focales, se procede a tabular los resultados y graficarlos 
en pasteles para un posterior análisis. Dicha tabulación se ha hecho por cada grupo focal, 
dado que cada uno tenía sus particularidades que deben ser especificadas para una mayor 
comprensión de los cambios a realizar en el video documental. 
 
o TABULACIÓN GRUPO FOCAL # 1. 
 
El 99% de los estudiantes respondieron que estaban las imágenes a la par con el 











Un 80% de estudiantes responde que la voz del locutor es clara y que tiene ritmo y es 





A esta pregunta respondieron los estudiantes que la información es clara con un 80%, el  















Con respecto a las imágenes el 80% confirmó que las imágenes son de buena calidad, el 

























Con un 70% de SI los temas del documental despejaron dudas y fueron claros en la 




El 99% confirmó la calidad de las animaciones y efectos afirmando de esta manera 



















Con respecto a la duración del video el 80% afirma que no es la adecuada, y el 20% cree 
que si. 
 
9.  Cree que se debería hacer algún cambio en el documental. ¿Cuál/es? 
 
Ésta pregunta es de carácter cualitativo, por lo tanto al revisar los resultados  se 
determinó que a criterio de la mayoría de los estudiantes el video era largo como para 
realizar las actividades que luego de observarlo estaban destinadas. 
 
Ciertos estudiantes establecieron que algunas imágenes tienen un salto o cambio muy 
brusco, añadiendo que se debería colocar en estas partes algún efecto de transición que 











8.  ¿Cree que la duración del video es la adecuada?
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 Informe del debate y análisis del cuestionario con el Primer Grupo Focal. 
 
En la Universidad Politécnica Salesiana, se da inicio a la validación del Video 
Documental Educomunicativo sobre Cine Posmoderno con el primer grupo focal 
conformado por un moderador, un secretario y 10 estudiantes. Se entregó al Profesor a 
cargo la Guía Educomunicativa, se le explicó cómo se maneja y cuáles son las 
actividades que se harán con el grupo focal. 
 
Se proyectó el video a los estudiantes dándoles la indicación de que pongan mucha 
atención a las imágenes, sonido y el contenido. Se añadió que cualquier duda será 
despejada una vez el video haya finalizado.  
 
El moderador entregó al grupo una hoja con preguntas que los estudiantes respondieron 
según lo que vieron en el video; se les dieron diez minutos y se recogieron las hojas. 
 
Una vez resueltas las preguntas el moderador comenzó el debate con las preguntas 
acerca del cine posmoderno, a lo que los estudiantes respondieron: la información vista 
es clara, pero necesita reforzar ciertas partes, específicamente en el apartado de “cine 
moderno”. 
 
Luego se les pregunto si la voz del locutor era clara y comprensible, a lo que los 
estudiantes respondieron que la voz va acorde con el tema y la armonía del video. 
 
El grupo estuvo satisfecho con la calidad de las imágenes, y planteó un consejo para las 
mismas: sólo necesitan un poco más de color, pero la mayoría del grupo afirmó estar 




Al preguntar luego a los estudiantes si la música era de su agrado y estaba acorde con lo 
visual ellos respondieron que la musicalización del video es muy buena y que fue de su 
agrado, unos pocos estudiantes contribuyeron a que se debe elevar un poco el volumen 
de la música en ciertas partes. 
 
En opinión de los estudiantes el tema es muy interesante, llamó su atención y contribuyó 
a que sus inquietudes sean despejadas de manera dinámica, teniendo el video gran 
aceptación en el grupo, que lo empezó a relacionar con otros temas de contexto social y 
la manera en que el cine influye en diferentes áreas. Con respecto a las animaciones y 
efectos visuales los estudiantes llegaron a la conclusión de que fueron buenas, rítmicas e 
interesantes. 
 
La duración del video fue un punto largo a debatir, ya que los estudiantes afirmaron que 
era largo como para poder realizar actividades después de ver el mismo, por tal motivo 
se llegó a la conclusión de que sería mejor reducirlo un poco, aunque estuvieron 

















o TABULACIÓN GRUPO FOCAL # 2. 
 
 
El 70% cree que las imágenes están acordes y un 30% responde que no van con el 
contenido. 
 
El 99% de estudiantes dice que está totalmente de acuerdo con la voz del locutor, un 















El 60% responde que la información es clara, frente a un 40% que responde que no 
lo es, que falta un poco más de conceptos. 
 
 
El 100% de los estudiantes coinciden que las imágenes del video son de muy buena 






3. ¿La información del tema es clara?
SI
100%




Comparando los resultados obtenidos podemos observar que el 70% de estudiantes 




Los estudiantes en un 80% confirman haber despejado dudas con el video, y un 20% 
















Tanto las animaciones como los efectos en un 99% mostraron interés para los 
estudiantes, y un 1% respondió que no son satisfactorias. 
 
 
En esta pregunta los estudiantes con un resultado del 50% en SI y un 50% en NO 
confirman que al video se lo debe someter a ajustes de tiempo pero que creen que la 











8. ¿Cree que la duración del video es la adecuada?
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9.   Cree que se debería hacer algún cambio en el documental. Cuál/es.  
 
Se confirmo que la mitad los estudiantes estaban de acuerdo con la duración del video, 
lo contrario a la otra mitad que aún les parecía que era demasiado tiempo, por este 
motivo dijeron que se cansaron un poco y que el  tiempo para realizar las actividades de 
la guía no era el adecuado. Ciertos estudiantes mencionaron que la voz estaba mezclada 
con la música, por lo que se debería bajar un poco el volumen de ésta para dar mayor 
claridad a la locución. 
 
 Informe del debate y análisis del cuestionario con el segundo grupo focal. 
 
Se realizó el mismo proceso que el tomado con el primer grupo focal, es decir, se les 
presentaron  los objetivos, luego se les dieron instrucciones sobre lo que tenían que 
calificar en el video y se procedió a proyectarlo. 
 
Al finalizar dicha proyección se inicio el debate, que se centro en el contenido, que para 
algunos estaba claro y conciso, pero que tenía cierta terminología que resultaba confusa, 
de todos modos, al explicárseles que existía una guía educomunicativa con la cual 
podían despejar todas las dudas, quedaron satisfechos en este sentido. 
 
La parte de cine posmoderno les pareció interesante, al igual que el análisis que el 
documental da a ciertas películas, y especialmente el apartado sobre “fragmentación” 
con la película Memento, en la cual se detuvieron para que se les proporciones 
información sobre la particularidad de su narrativa. También pidieron información extra 
sobre el pastiche, el kitsch y la historia del cine clásico, por la que no estuvieron 
conformes al no existir mucha información en el documental, pero se les explico que 
éste último es un tema muy extenso como para detenerse en el, por lo que solo se lo cita 




El criterio general fue que el video documental había despejado dudas en ciertos casos, y 
en otros había dado información valedera porque no tenían conocimiento alguno sobre el 
tema, aconsejando como el primer grupo focal sobre la duración del video, que se lo 





o TABULACIÓN GRUPO FOCAL # 3. 
 
El 80% cree que las imágenes si están acordes con el contenido, y el 20% dice que no 











El 70% respondió que la voz si está bien y que les parece interesante, el 30% dijo que la 
voz no es muy clara. 
 
El 80% de estudiantes afirman que el tema es claro y la información es comprensible, el 














El 90% respondió que SI, las imágenes son de buena calidad, un pequeño 10% dice que 
no lo son. 
 
















En ésta pregunta el 100% respondió que el video completo fue claro y despejó las dudas 
de los estudiantes. 
 
 
El 100% afirma que las animaciones y efectos visuales son de completo interés. 
SI
100%









El 60% afirma que el video no posee la duración adecuada y que eso debe ser sujeto a 
cambio, pero un 40% cree que si tiene la duración adecuada. 
 
9. Cree que se debería hacer algún cambio en el documental. Cuál/es.  
 
Los estudiantes se mostraron más entusiastas por lo que las observaciones que 
plantearon fueron dar un poco más de tiempo. Varios estudiantes mencionaron que las 
horas de clases no pueden ser suficientes para realizar las actividades y ver el video. 
 
 Informe del debate y análisis del cuestionario con el tercer grupo focal. 
 
El moderador/a dio comienzo al debate, en el cual se obtuvo que las imágenes están 
acordes con el contenido y que fue muy interesante poder ver un material dinámico y 






8. ¿Cree que la duración del video es la adecuada?
137 
 
 La voz del locutor produjo algunas reacciones del grupo debatiente, ya que para la 
mayoría estaba bien y les agradó, por el contrario un grupo minoritario afirmo que era 
poco baja o algo confusa; la conclusión de este tema arrojo el resultado de que la voz es 
agradable y que al escucharla el tema sigue un ritmo acorde con el contenido. 
 
Las imágenes y la música les parecieron de buena calidad a los estudiantes, de manera 
que no hicieron mayor alusión al mismo. 
 
Se confirmo con buenas críticas que los temas expuestos en el video aclararon 
inquietudes y que además ciertos puntos que antes no eran muy claros ahora se los 
entienden de mejor manera; el video posee animaciones y efectos visuales acordes con el 
contenido, calificándolo como entretenido, dinámico e interesante. 
 
Con respecto a la duración del video se llegó a la siguiente conclusión, que estaba 
extenso entendiendo que no permite realizar las actividades que se tiene previsto una vez 
finalizado el mismo. Dentro del debate se planteó varias propuestas, una de ellas y la 
elegida por los estudiantes como la mejor opción fue: que se debe dividir el video en dos 
partes o volúmenes los cuales se presenten de la siguiente manera:  
 
1. Se coloque el primer volumen, luego se de paso a la actividad indicada  en la  
guía educomunicativa que el profesor posee. 










5. INFORME DE CAMBIOS REALIZADOS. 
 
Según el análisis de los debates y los cuestionarios realizados a tres grupos focales, 
existían varias falencias que no permitían visualizar con claridad el contenido del video 
documental sobre cine posmoderno, a las cuales se les prestó la atención debida y se 
hicieron los cambios pertinentes, algunos de los cuales eran simples modificaciones, y 
otros mucho mayores que se convirtieron en determinantes, porque toda la concepción 
inicial del video cambio. 
 
En primer lugar se menciona el cambio más significativo, que es el que tiene que ver con 
la duración del video, de 23 minutos aproximadamente, tiempo que a todos los grupos 
les pareció excesivo porque la proyección del video viene combinada con actividades 
que al alargarse podrían terminar con el interés inicial hacia el tema. 
 
Al ser un video documental educomunicativo, necesita reflexión, debate y propuestas 
por parte de estudiantes y profesores, actividades esenciales por la forma en que está 
concebido dicho video, pero surgió un nuevo conflicto, ya que la información 
proporcionada en el video es necesaria en su totalidad, y obviar algún apartado podría 
crear vacios que más tarde no podrían ser llenados, al ser necesario un apoyo visual. 
 
Por ello, el primer cambio, y el más sustancial es la segmentación del video documental 
en dos capítulos o volúmenes, que comprenden: 
 
 Nacimiento y Características del Cine Posmoderno, de 15 minutos de duración. 
 Estética del Cine Posmoderno de 8 minutos de duración. 
 
Cabe aclarar que ésta segmentación estuvo implícita en el video, pero que por las 
razones mencionadas tuvo que ser llevado a cabo en su totalidad; esto nos traslada al 
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cambio en la guía educomunicativa, que fue reestructurada para que cada volumen sea 
tratado unitariamente, por lo que se dividieron las actividades y se propuso trabajar 
ciertas dinámicas con cada uno a la vez, y otras cuando los dos videos hayan sido vistos. 
 
El color y las imágenes no fueron del agrado de la totalidad de los estudiantes, por lo 
que en ciertos casos se alargó la duración de ciertas partes para que se pudiese distinguir 
de qué película se tratara y en otras se suprimieron partes, por no aportar mucho al tema 
central. En cuanto al color, existían deficiencias en varias imágenes, que se corrigieron 
en unos casos, y en otros fueron retiradas, para reemplazarlas con otras de mejor calidad. 
 
El sonido fue corregido, más que nada en lo que respecta a la locución, que fue aclarada 
en las partes que los estudiantes citaron, y el volumen de la música de fondo se 
disminuyó para dar mayor énfasis a la locución, de la que también se retiraron algunos 
efectos que estaban creando ruidos innecesarios para la comprensión del mensaje. 
 
Se mejoró la calidad de las animaciones, que en un primer momento eran bastante 
simples, pero que fueron modificadas, y otras sustituidas por animaciones de gran 







6. GUIÓN FINAL. 
 
TEMA: EL CINE POSMODERNO. 
VOLUMEN I. 
AUDIO VIDEO 
 FONDO NEGRO. 
ANIMACIÓN DE TEXTO: “Cuanto más rápido nos vemos 
empujados hacia un futuro que no nos inspira confianza, más 
fuerte es el deseo de desacelerar y más nos volvemos hacia la 
memoria en busca de consuelo”. Andreas Huyssen. 
MÚSICA DE SUSPENSO. ANIMACIÓN CON PELÍCULAS DE CINE POSMODERNO. 
MÚSICA DE SUSPENSO SE MANTIENE Y TERMINA CON 
LA ANIMACIÓN. 
ANIMACIÓN DE LA FRASE  
“EL CINE POSMODERNO”. 
TEXTO ANIMADO: “VOLUMEN I”. 
ENTRA SOUNDTRACK SNATCH Y SE MANTIENE. 
VOZ EN OFF: “Se dice que el celuloide entró en la etapa 
posmoderna en las décadas de 1980 y 1990, dado el fuerte 
cuestionamiento y desencanto hacia las formas de hacer cine hasta 
el momento, cine que se había orientado hacia la autoría y el 
rompimiento de los esquemas tradicionales, perteneciente a la 
ANIMACIÒN CON PELÍCULAS POSMODERNAS. 
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época moderna”.  
 TEXTO ANIMADO: “La unidad del CINE POSMODERNO se 
da en el mismo modernismo que trata de desplazar”. 
MÚSICA SE MANTIENE Y BAJA. ANIMACIÓN DE TEXTO: 
“CINE MODERNO”. 
HABILITAR SONIDO DE “VIDA DE PERRO”. 
VOZ EN OFF: “El cine clásico de las primeras décadas del siglo 
XX, con marcada tendencia al género, narración tradicional, y un 
final predecible, empieza a declinar.  
ANIMACIÓN DE FONDO. 
ANIMACIÓN DE PALABRAS: GÉNERO, NARRACIÓN 
TRADICIONAL, FINAL PREDECIBLE. 
PONER FRAGMENTO DE “VIDA DE PERRO”.  
MÚSICA DE ERASERHEAD. 
VOZ EN OFF: “Cine de directores como Orson Welles,  Sergei 
Eisenstein o Alfred Hitchcock daba paso a la época moderna, una 
época que cambia totalmente los esquemas clásicos”. 
ANIMACIÓN DE FONDO.    
PONER FOTOS Y PELÍCULAS. AL FINAL PSICOSIS. 
 
ENTRA SOUNDTRACK RUN LOLA RUN. ANIMACIÓN DE FONDO. 
ANIMACIÓN DE: AUTORÍA, INSPIRACIÓN, EXTENSIÓN 
INDIVIDUAL. 
ENTREVISTA A XAVIER ANDRADE:  
CARACTERÍSTICAS DEL CINE MODERNO. 
ENTRA SOUNDTRACK SANTA SANGRE. 
VOZ EN OFF: “Los autores empezaron a experimentar desde 
ANIMACIÓN DE LAS PELÍCULAS: “UN PERRO 
ANDALUZ”, “EL LADRÓN DE BICICLETAS”, “LA 
142 
 
distintas ópticas, que dieron lugar a las vanguardias, de entre las 
cuales las más significativas estaban: el expresionismo, 
neorrealismo, dadaísmo, futurismo, cubismo, hasta llegar al cine 
abstracto y al cine marginal.  
NARANJA MECÁNICA”. 
VOZ EN OFF: Pero pasado cierto tiempo a esta época también le 
llegaría la crisis…” 
BAJA MÚSICA Y DESAPARECE. 
CON LA ÚLTIMA ANIMACIÓN PONER EL TEXTO 
ANIMADO: 
“El cine de vanguardia quiere ser un objeto artístico”. 
ENTRA SOUNDTRACK RUN LOLA RUN. 
 
 
ENTREVISTA A CHRISTIAN LEÓN.  
CRISIS DEL CINE MODERNO Y SURGIMIENTO DEL CINE 
POSMODERNO. 
PONER IMÁGENES DE: “LOS OLVIDADOS”, “LA DOLCE 
VITA”, “BLADE RUNNER” Y “PULP FICTION”. 
MÚSICA SE MANTIENE. 
VOZ EN OFF: “Nos encontramos en un momento en que se ha 
dinamitado la razón, han muerto las ideologías y el concepto de 
progreso ha perdido credibilidad”. 
 
FONDO ANIMADO 
TEXTO ANIMADO: “Se produce una conciencia generalizada 
del agotamiento de la razón”.  
TEXTO ANIMADO: “En el arte se llega a la imposibilidad de 
establecer normas estéticas válidas y se difunde el eclecticismo. 
Josep Picó”. 
ENTRA SOUNDTRACK DE CHINATOWN Y SE MANTIENE. FONDO ANIMADO 
TEXTO ANIMADO: “EL CINE POSMODERNO”.  
VOZ EN OFF: “Frederick Jameson situó el nacimiento de la FRAGMENTO DE LA PELÍCULA “CHINATOWN”.  
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estética posmoderna en las llamadas películas retro de los setenta, 
en algunos filmes significativos como El gran Gatsby de Jack 
Clayton o Chinatown de Román Polanski, en que se trataba de 
establecer una nueva forma de escritura de los códigos genéricos 
del cine clásico”. 
 
ENTRA SOUNDTRACK PULP FICTION. 
VOZ EN OFF: “El cine postmoderno cobra vida mediante la 
apropiación y manipulación de modelos superiores, recurriendo 
sistemáticamente a la imitación y mezcla de lenguajes y estilos 
anteriores”. 
BAJA Y DESAPARECE LA MÚSICA 
ANIMACIÓN DE FONDO. 
PANTALLAS DIVIDIDAS CON: RESERVOIR DOGS Y “EL 
GRAN ROBO AL BANCO”. 
ENTRA MÚSICA ELECTRÓNICA Y SE MANTIENE. ENTREVISTA A JUAN PABLO CASTRO. 
CARACTERÍSTICAS DEL CINE POSMODERNO. 
IMÁGENES DE “BABEL” Y RUN LOLA RUN. 
ENTREVISTA A CHRISTIAN LEÓN.  
CARACTERISTICAS DEL CINE MODERNO.  
IMÁGENES DE “MATRIX” Y “SNATCH”.  
LAS PRIMERAS ESCENAS. 
VOZ EN OFF: “Estamos ante un cine de las formas e imágenes, 
de la estética y lo visual”.  
 
ANIMACIÓN DE FONDO. 
TEXTO ANIMADO: “La nueva visión se inclina por lo 
fragmentario, por la dispersión, y la sensibilidad hacia la 
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diferencia y la pluralidad”. Alfonso de Vicente. 
ENTRA SOUNDTRACK DE SNATCH Y SE MANTIENE. ANIMACIÓN DE FONDO. 
TEXTO ANIMADO: “FRAGMENTACIÓN”. 
VOZ EN OFF: “Lo fragmentario en el arte posmoderno implica 
tomar elementos de otras obras, haciendo con ello que se 
descontextualicen, quitándoles todo simbolismo y soporte 
histórico, para quedarse solamente con su forma, y unirlos a otros 
elementos de diversas maneras, que van desde el collage, hasta 
una total disociación estructural”. 
ENTRA ANIMACIÓN CON PELÍCULAS PULP FICTION, 
AMORES PERROS, BABEL, SNATCH, MAGNOLIA, 
CORRE LOLA CORRE, Y MEMENTO.  
ENTRA SOUNDTRACK DE PULP FICTION. 
VOZ EN OFF: "Pulp Fiction de Quentin Tarantino, es una 
película que une distintas historias o fragmentos dentro de una 
totalidad, y dentro de ella se hacen guiños a épocas pasadas, se 
fragmenta tanto el relato como la estructura narrativa, entre 
distintos elementos, un modo de operar típico del 
posmodernismo… Otro ejemplo: Ciudad de Dios”.   
ANIMACIÓN CON LA PELICULA “PULP FICTION”. 
ENTRA SOUNDTRACK DE CIUDAD DE DIOS. ENTREVISTA A CHRISTIAN LEÓN.  
ANÁLISIS DE CIUDAD DE DIOS. 
IMÁGENES DE LA PELÍCULA CIUDAD DE DIOS. DEJAR 
UN FRAGMENTO LUEGO DE LA ENTREVISTA.  




VOZ EN OFF: “Memento, de Christopher Nolan, es una típica 
representación de la postmodernidad, con la construcción de una 
identidad por medio de signos (tatuajes e imágenes fotográficas) y 
la fragmentación de un personaje que aparte de un desorden 
patológico, sufre una crisis de identidad, además cuenta con una 
particular forma de contar la historia, con una estructura 
reversible, es decir, está contada hacia atrás”. 
HABILITAR SONIDO DE LAS PELÍCULAS. 
 
 
ENTRA MÚSICA ELECTRÓNICA. 
ANIMACIÓN DE: PASTICHE (KILL BILL), PARODIA 
(SCARY MOVIE), INTERGENERICIDAD (EL PADRINO), 
REMAKE (EL DÍA QUE LA TIERRA SE DETUVO). 
TEXTO ANIMADO: INTERTEXTUALIDAD. 
VOZ EN OFF: “La intertextualidad se define como el conjunto de 
relaciones que aproximan un texto determinado a otros textos del 
mismo autor o de otros, de la misma época o de épocas anteriores. 
Con este proceso, imágenes de todo tipo se entrecruzan, dialogan 
entre sí, y se desprenden del texto original para dar paso a uno 
nuevo, mediante distintas variantes como  la cita, referencia, 
parodia, pastiche, remake o intergenericidad”. 
ANIMACIÓN DE FONDO.  
PONER EN UN LADO LA PELICULA ANTIGUA Y EN EL 
OTRO LA NUEVA VERSIÓN, CON “LA GUERRA DE LOS 
MUNDOS”, “DRÁCULA”, “EL HOMBRE LOBO”, “EL DÍA 
QUE LA TIERRA SE DETUVO” Y “VAN HELSING”.  
 
 




VOZ EN OFF: “El pastiche es una forma de intertextualidad, que 
descontextualiza los elementos, para llevarlos a nuevas situaciones 
dentro de una macrohistoria diferente a la original. Shrek de 
Andrew Adamson utiliza este recurso en sus tres entregas”. 
FONDO ANIMADO. 
IMÁGENES DE SHREK EN PANTALLA DIVIDIDA 
CUANDO ALUDE A LAS ESCENAS DE: “SPIDERMAN”, 
“EL SEÑOR DE LOS ANILLOS”, “MATRIX” Y “EL 
ZORRO”  
 
SUBE EL VOLUMEN DE LA MÚSICA. ANIMACIÓN DE FONDO. 
TEXTO ANIMADO: “El recurso irónico funciona en la 
imitación de los elementos conocidos y en la reutilización de 
éstos con un resultado distinto”. 
HABILITAR SONIDO DE LA PELÍCULA KILL BILL. 
VOZ EN OFF: “Quentin Tarantino, director del filme Kill Bill, 
muestra todo un entramado de imágenes tomadas del anime, el 
cine de artes marciales o el comic, además de hacer alusión a 
planos y escenas específicas de filmes de  Sergio Leone, 
Peckinpah o Kurosawa.  
ENTRA SOUNDTRACK DE KILL BILL. 
También su banda sonora es un completo collage de música que 
va desde Nancy Sinatra a Bernard Herrmann”. 
ANIMACIÓN CON IMÁGENES DE KILL BILL, 





SE TERMINA LA VOZ EN OFF, Y DEJAR UN MOMENTO 
CON IMÁGENES EN CAMARA LENTA DE KILL BILL Y 
SU SOUNDTRACK. 
ENTRA SOUNDTRACK DE 2012. 
VOZ EN OFF: “La intergenericidad es una modalidad de la  
ANIMACIÓN CON IMÁGENES DE “EL PADRINO”, “EL 
CABO DEL MIEDO”, “LOS INTOCABLES”, “THE GAME”, 
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intertextualidad, por medio de la cual se fusionan distintos 
géneros, como el drama, la comedia, el cine negro, el pulp, los 
westerns, thrillers, musicales, y de ellos se deriva una nueva obra. 
Algunos de los títulos más destacables que se han acoplado a ésta 
estrategia son: El Padrino de Francis Ford Coppola, El Cabo del 
Miedo de Martin Scorsese, Los Intocables de Brian de Palma, o 
Seven de David Fincher, filmes trabajados desde el cine negro, 
suspense, thriller, y haciendo referencia al cine clásico. 
“OLD BOY”, “BLADE RUNNER”, “EROS”, “RESERVOIR 
DOGS”, “DONNIE BRASCO” Y “SEVEN”. 
ENTRA SOUNDTRACK DE SHREK. 
VOZ EN OFF: Scary Movie de Keenen Ivory Wayans, es una 
película que refleja con claridad todos los elementos 
intertextuales, al hacer parodias de la parodia, pastiches y trabajar 
con géneros incluidos en películas a las que se cita. 
DESAPARECE MUSICA. 
ANIMACIÓN DE FONDO. 
PANTALLA DIVIDIDA CON SCARY MOVIE Y: “SEXTO 
SENTIDO”, “BLAIR WITCH PROJECT” Y “THE MATRIX”. 
 
 
ENTRA SOUNDTRACK DE “EL CLUB DE LA PELEA” Y SE 
MANTIENE. 
ANIMACIÓN: MUERTE DEL SUJETO. 
VOZ EN OFF: “Una característica de la posmodernidad es que 
nos muestra la pérdida de sensación de individualidad, y su 
conflicto constante con el verdadero sujeto, invadido de 
sensaciones y sentimientos. Las ideologías contemporáneas, 
contraponen gran cantidad de ideas, y reflejan la inexistencia de 
ANIMACIÓN CON IMÁGENES DE: “EL HOMBRE QUE 
NUNCA ESTUVO”, “LOS LUNES AL SOL”, “CABEZA 
BORRADORA” Y “LA ROSA PÚRPURA DEL CAIRO”.  
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utopías e ilusiones, aniquilando la sensación de ser humano”. 
VOZ EN OFF: “El club de la pelea de David Fincher, muestra la 
historia de la enajenación del hombre actual en su destrucción 
como individuo. El protagonista no es nadie, solo posee una voz 
que nos relata su historia. Es un anti-héroe, que a lo largo del 
filme se desata en una disociación de la personalidad, por un lado 
la conformista y consumista, y por otro, la que protesta, a nivel 
personal, ésta última conformando un sector minoritario 
underground llamado “El club  de la pelea”. 
ANIMACIÓN CON IMÁGENES DE “EL CLUB DE LA 
PELEA”. 
SUBE LA MÚSICA Y LUEGO BAJA HASTA 
DESAPARECER. 












TEMA: EL CINE POSMODERNO. 
VOLUMEN II. 
 
ENTRA MÚSICA DE SUSPENSOY SE MANTIENE. ANIMACIÓN CON LAS PALABRAS: SURREALISMO, 
MINIMALISMO, EXPRESIONISMO, NEOBARROCO. 
INCLUIR IMÁGENES. 
TEXTO ANIMADO: “CINE POSMODERNO”. 
TEXTO ANIMADO: “VOLUMEN II”. 
 TEXTO ANIMADO: “ESTILOS POSMODERNOS”. 
ENTRA SOUNDTRACK SNATCH. 
VOZ EN OFF: “El arte contemporáneo ya no busca la invención 
de lenguajes de ruptura, las obras son más bien subjetivas, 
artesanales u obsesivas y abandonan la búsqueda pura de lo nuevo 
para reencontrarse con estilos y formas de diferentes épocas, 
principalmente haciendo alusión a las vanguardias de la 
modernidad”. 
PANTALLA DIVIDIDA CON LAS PELÍCULAS: SANTA 
SANGRE, A TRAVÉS DE LOS OLIVOS, AVATAR, 
AMÉLIE, SWEENEY TODD, Y EL CONTRATO DEL 
DIBUJANTE. 
ENTRA MÚSICA ELECTRÓNICA. 
 
HABILITAR SONIDO DE “SANTA SANGRE”. 
ENTREVISTA A JUAN PABLO CASTRO.  




TEXTO ANIMADO: SURREALISMO. 
EN PANTALLA DIVIDIDA PONER CON TEXTO 
ANIMADO: “El Surrealismo busca dar su punto de vista desde 
una estética automática, que no sigue un razonamiento lógico”.  
ENTRA SOUNDTRACK SNATCH. 
VOZ EN OFF: “El Minimalismo en el cine es la tendencia a 
reducir a lo esencial todos los elementos que conforman un filme, 
trabajan desde una economía de lenguaje y medios, ausencia de 
ornamentos y síntesis en la estructura narrativa. El Iraní Abbas 
Kiarostami trabaja con ésta modalidad en sus películas. Una 
narrativa que prácticamente no posee una introducción-nudo y 
desenlace, sino más bien un gran fragmento. Su trilogía de Koker, 
integrada por los filmes: ¿Dónde queda la casa de mi amigo?, Y 
la vida continua y A través de los olivos, poseen una estructura  y 
argumentación bastante simples. La primera, historia de un niño 
que desea entregarle un cuaderno a su compañero de clases. La 
segunda trata sobre un cineasta que va a la ciudad de Koker en 
busca de actores para una de sus películas y la tercera narra el 
amorío de una pareja de actores mientras filman una película. Tres 
historias que parecen no conectar en modo alguno y que tienen su 
fuerte en aquel mínimo de elementos, que profundizan la historia 
ENTRA ESCENA DE LA PELÍCULA: “A TRAVÉS DE LOS 
OLIVOS”. 
TEXTO ANIMADO: MINIMALISMO. 
TEXTO ANIMADO: LA TRILOGIA DE KOKER. 
ANIMACIÓN DE LAS FOTOGRAFÍAS DE LAS 
PELÍCULAS: “¿DÓNDE QUEDA LA CASA DE MI 
AMIGO?”, “Y LA VIDA CONTINÚA” Y “A TRAVÉS DE 
LOS OLIVOS”. 






como una totalidad”. 
ENTRA SOUNDTRACK EDWARD MANOS DE TIJERA Y SE 
MANTIENE. 
ENTRA ANIMACIÓN. 
TEXTO ANIMADO: ARTE KITSCH. 
TEXTO ANIMADO: “Kitsch es todo aquello antónimo de lo 
funcional y absolutamente autocomplaciente”. Abraham Moles. 
VOZ EN OFF: “El arte kitsch es considerado como una copia 
inferior de un estilo existente o, en un sentido más libre, cualquier 
arte que es pretencioso, pasado de moda o de muy mal gusto. La 
Posmodernidad hace que este arte vuelva a ver la luz con obras 
que expresan de manera exagerada el uso de formas y colores. 
Además de la utilización de elementos antiestéticos y chillones, 
accesorios disparatados y toda clase de objetos que no tengan nada 
que ver entre sí, a la vez que se deja entrever cierto grado de 
ironía en las obras”. 
IMÁGENES DE “MUJERES AL BORDE DE UN ATAQUE 
DE NERVIOS” Y “BLAK MAMA”. 
ENTRA MÚSICA ELECTRÓNICA Y SE MANTIENE. 
VOZ EN OFF: Blak Mama, película ecuatoriana estrenada en el 
2009, refleja en su estética mucho del fenómeno kitsch. 
IMÁGENES DE BLAK MAMA. 
 ENTREVISTA A PATRICIO ANDRADE.  
ESTÉTICA KITSCH EN BLAK MAMA. VESTUARIO Y 
ESCUDO. 
IMÁGENES DE LA PELICULA BLAK MAMA, 
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PRINCIPALMENTE EL ESCUDO Y EL PERSONAJE 
BLAK. 
 
ENTRA MÚSICA DE EDWARD MANOS DE TIJERA. 
VOZ EN OFF: “El norteamericano Tim Burton ha basado su 
trabajo en la exposición del fenómeno kitsch y la ficción 
cinematográfica. Sus decorados de cartón piedra y la exageración 
en sus personajes son dos de los recursos que le han servido para 
fabricar, explicitando dicho proceso, un mundo donde se 
configura la parodia”. 
ANIMACIÓN PARA FOTOGRAFÍAS DE: “SWEENEY 
TODD”, “BIG FISH”, “ALICIA EN EL PAÍS DE LAS 
MARAVILLAS”, “ED WOOD”, “BEETLEJUICE”, “MARS 
ATTACKS!” Y “SLEEPY HOLLOW”. 
ENTRA SOUNDTRACK DE 2012. 
VOZ EN OFF: “El Hiperrealismo es un estilo que se inclina hacia 
la precisión exacerbada de los detalles, trata de reflejar la realidad 
tal cual es, valiéndose para ello de las técnicas más avanzadas en 
efectos especiales y tecnología digital. Una película sobresaliente 
es Avatar, de James Cameron, con una fastuosa puesta en escena, 
tanto en el momento mismo del clímax, como para ambientar 
todos los espacios, tratando de evidenciar la historia con precisión 
milimétrica, en donde los efectos especiales tienen igual o más 
protagonismo que los actantes o la historia. 
TEXTO ANIMADO: “HIPERREALISMO”. 
IMÁGENES DE AVATAR CON PANTALLAS DIVIDIDAS. 
DEJAR UNA ESCENA AL FINAL DE LA LOCUCIÓN. 
ENTRA SOUNDTRACK DE AMELIE. ANIMACIÓN DE FONDO. 
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VOZ EN OFF: Otro estilo que ha sido retomado por la 
posmodernidad es el Expresionismo, caracterizado por acentuar 
los detalles al máximo para engrandecer la interpretación actoral, 
los vestuarios, el decorado, el drama o los tintes cómicos del 
filme. Jean-Pierre Jeunet, en su película Amélie, cuenta la historia 
de una camarera tímida que decide inmiscuirse en la vida de 
quienes la rodean para hacer el bien; filmada con un notable 
interés por resaltar el color y la interpretación. En la categoría 
Expresionista también podemos ubicar a películas como: Hero, 
Sin City, o Chicago. 
TEXTO ANIMADO: EXPRESIONISMO. 
IMÁGENES DE “SIN CITY”, “300”, “SWEENEY TODD” Y 






ANIMACIÓN DE FOTOGRAFÍAS DE “HERO”, “SIN CITY” 
Y “CHICAGO”. 
ENTRA MÚSICA ELECTRÓNICA. 
VOZ EN OFF: El Neobarroco es un estilo que propende a la 
exageración, la ostentación, intensidad e inmediatez.  
Sus obras muestran a cabalidad: individualismo, detalle, el sentido 
del movimiento, energía y tensión. Cineastas como Peter 
Greenaway se han hecho eco de éste estilo al realizar películas 
caracterizadas por el fragmento y el desorden, con una estructura 
de laberinto y nudo. Su filme El Contrato del Dibujante narra la 
historia de Neville, un dibujante que recibe la intima hospitalidad 
la esposa de su empleador Herbert, mientras trabaja en un contrato 
ANIMACIÓN DE FONDO. 
TEXTO ANIMADO: NEOBARROCO. 
IMÁGENES DE “EL CONTRATO DEL DIBUJANTE”, 
“AMORES PERROS”, “BLADE RUNNER”, “RUN LOLA 




para realizar los gráficos de una casa. 
ENTRA SOUNDTRACK RUN LOLA RUN Y SE MANTIENE. 
VOZ EN OFF: El cine posmoderno puede ser considerado un 
rizoma. No tiene una sola rama a partir de la cual se le pueda 
conocer, sino que tiene una multiplicidad de enfoques y elementos 
que lo hacen diferente de la estética clásica y moderna. Allí 
podemos encontrar filmes de autor que exploran la dimensión del 
héroe, filmes que parodian la dimensión del héroe. Filmes que 
usan la intertextualidad para jugar con la dimensión del héroe y 
parodiar aparte los esquemas del cine moderno. Filmes que toman 
partículas narrativas y las retuercen hasta la imposibilidad, o 
filmes donde la intentona es simplemente contemplar. 
PANTALLA DIVIDIDA CON IMÁGENES DE: “BABEL”, 
“MAGNOLIA”, “AMORES PERROS”, “ZODIAC”, “BLADE 
RUNNER”, “MATRIX”, “ERASERHEAD”, “EL CLUB DE 
LA PELEA”, “SWEENEY TODD”, “AMELIE”, “SNATCH”, 
“PULP FICTION”, “KILL BILL”, “BLAK MAMA”, 
“AVATAR”, “EL PADRINO”, “THE GAME”, “EROS”, 
“OLD BOY”, “CIUDAD DE DIOS”, “RESERVOIR DOGS”, 
“DONNIE BRASCO”, “LOS INTOCABLES”, “TRUMAN 
SHOW”, “SEVEN”, “AMERICAN BEAUTY” Y “A TRAVÉS 
DE LOS OLIVOS”. 
 
SUBE MÚSICA, SE MANTIENE Y BAJA HASTA 
DESAPARECER. 
VOZ EN OFF: Si el cine posmoderno no cree en los metarrelatos, 
y éste es su documental, no queda otra manera que concluir con 
un gran… 
ANIMACIÓN DE FONDO. 
TEXTO ANIMADO: CONTINUARÁ 





 Una vez aplicado el sistema de investigación de la información, concluimos que el 
cine posmoderno es en cierta forma, una aplicación del pensamiento de la 
posmodernidad, que se la entiende como el fin, la negación, el abandono de la 
modernidad; es la ruptura de esta corriente para dar paso a nuevas interpretaciones. 
Se establece que la posmodernidad es la introducción al principio de interpretaciones 
opuestas  y  deconstrucción de la razón, el pensamiento posmoderno, otorga un rol 
más activo a individuos y actores sociales que permite actuar en pro de un proceso 
beneficioso para la visión de cultura, sociedad e ideología, y  reflexionar sobre lo que 
sucede en el mundo. Lo posmoderno es retomar los esquemas del cine clásico y 
moderno para reutilizarlos en nuevas obras que mezclan además otros  lenguajes 
audiovisuales como el clip o la publicidad, además de fragmentar los esquemas 
narrativos y superponer géneros cinematográficos. 
 
 Con la utilización de recursos audiovisuales como fotografías, videos, música, 
locución, películas, animaciones, se realizó el guión a través del cual se elaboro el 
video educomunicativo de cine posmoderno, de esta manera se consiguió que la 
información sea clara, entretenida, y de interés tanto para los estudiantes como para 
los profesores de la UPS-Q. 
 
El video posee una guía educomunicativa que permite establecer actividades después 
de percibido el video, se llegó a la conclusión que este material fortalece los 
parámetros educomunicativos como son crear ciudadanos para la vida, consientes de 
que se puede elaborar conocimiento a través de valerse de medios de comunicación. 
 
 En lo referido a difundir el producto se ha podido obtener los resultados de las 
validaciones que han sido de gran importancia y se ha podido concluir que al existir 
varias falencias, las cuales no permitían visualizar con claridad el contenido del video 
documental sobre cine posmoderno, estas fueron modificadas dando como resultado 
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final un producto interesante y acorde con las necesidades de estudiantes y profesores 
en lo referente a este tema. El cambio más significativo fue la duración del video, ya 
que el resultado de los grupos focales fue que más del 80% estaban de acuerdo con 
que el video era demasiado extenso, concluyendo en la división del video en dos 
volúmenes, los cuales resultan más prácticos y se aborda de manera completa el uso 
correcto del mismo. 
   
RECOMENDACIONES. 
 
 Extender los estudios acerca del cine posmoderno, ya que aunque se han citado todas 
las especificidades que contiene, cada una de ellas es un universo que puede ser 
abordado con mayor detenimiento en pro del conocimiento de los estudiantes. 
 
 Trabajar en la mejora de las actividades destinadas para realizar después de ver el 
video, ya que tanto estudiantes como profesores pueden sugerir nuevas e interesantes 
actividades que sustenten la mejor comprensión del tema. 
 
 Se debe crear en los estudiantes el interés adecuado sobre el contenido y dejar al 
mismo un sentimiento de auto aprendizaje para fomentar la investigación sobre el 
tema planteado, ya que el video fue creado con el fin de mantener al estudiante en un 
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